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ME N AN I > N 


23. — 30.9.1977 
5. Tage des sozialistischen Films 

Begegnung mit neuen sowjetischen Filmen 
DEFA-Premiere SB 

Ein Schneemann für Afrika a8 Preis 40 Pf 


Jadwiga Barariska 


” 


2 


'5.Tagedes 


sozialistischen Films 


Ein irrer Duft 


von frischem Heu 
DDR“ 


Mit diesem Film in Farbe und auf 
Breitwand nach dem gleichnamigen 
erfolgreichen Theaterstück von Rudi 
Strahl wird das Programm der Tage 
des sozialistischen Films eröffnet. 
Unter der Regie von Roland Oehme 
(„Der Mann, der nach der Oma 
kam") erleben wir Peter Reusse als 
Mattes, Ursula Werner als Angelika, 
Martin Hellberg als Himmelsknecht, 
Jan Tfiska als Aventuro und Ursula 
Staack als Lydia in einem heiter- 
pointierten Film über das „zweite 
Gesicht“ eines Parteisekretärs und 
andere wundersame Begebenheiten 
in einem mecklenburgischen Dorf. 


Ohne Vater 
UdSSR/Studio Mosfilm 


Das bewegende Schicksal eines jun- 
gen Mädchens, ihre Sehnsucht und 
Liebe, Glück und Geborgenheit 


Der Verurteilte 
VR Polen 


Rekonstruktion eines 
lichen Gerichtsprozesses. 


Endlich verstehen 


wir uns 
CSSR/Studio Barrandov 


Ein heiter-besinnlicher Exkurs in 
Sachen Partnerwahl und Liebes- 
kummer. 


ungewöhn- 


NeuerFilme 


Der Weg ins Leben 
UdSSR 


Eine Wiederbegegnung mit Nikolai 
Ekks weltbekanntem Film über die 
Erziehung verwahrloster Jugend- 
licher. 


Nächte und Tage 
VR Polen 


Fünfzig Jahre polnischer Geschichte 
im Spiegel eines Familienschicksals. 


Ich bin ein 


Schmetterling 
VR Polen 


Romanze eines 
Eine Komödie. 


Vierzigjährigen — 


Attentat in der 


Kathedrale 
VR Bulgarien 


Chronik eines heroischen Kampfes. 
Auf dem XIV. Festival des 
bulgarischen Films mit der 
„Goldenen Rose“ ausgezeichnet. 


Mella. 

Eine kubanische 
Biographie 

Kuba 


Bilder aus dem Leben eines Revolu- 
tionärs — gewidmet einem der Mit- 
begründer der Kommunistischen 
Partei Kubas. 


Das Ministerium für Kultur, der Bundesvorstand des FDGB, 


der Verband der Film- und 


Fernsehschaffenden der DDR 


und der Rat des Bezirkes Halle veranstalten vom 23. bis 
30. September in den industriellen Zentren Halle, Merse- 
burg, Bitterfeld und Dessau sowie in ausgewählten Groß- 


betrieben ‘und Gemeindeverbänden des 


Bezirkes die 


„3.-Tage des sozialistischen Films“. 


Neun Monate 


Ungarische VR 

Juli, Jaänos und die Gleichberecti- 
gung — Fragen der Emanzipation in 
einem Film von Märta Meszäros. 


Die Schuld 


VR Bulgarien 


Die Aussagenverweigerung der Zeu- 
gin — Hintergründe und Motive 


Die letzten Sommer- 
tage 
SR Rumänien 


Dramatische Konflikte um Liebe und 
Verantwortung 


Sie nannten ihn 
Plattfuß 


Italien/Frankreich 


Der Alleingang eines Polizeikommis- 
sars gegen ein Rauschgiftsyndikat. 


Mann, bist du 

Klasse! 

USA/England 

Die perfekte Liebesaffäre reiferer 
Jahrgänge 

Zandy’s Braut 

USA 


Eines Widerspenstigen Zähmung an 
der Küste Kaliforniens. 


Im Schlafwagen 


SFR Jugoslawien 

Ein prickelndes Was-wäre-wenn- 
Spiel und die Erfahrungen einer 
zehnjährigen Ehe im Widerstreit. 


KINO FÜR KINDER 


Ein Schneemann für 


Afrika 
DDR 


Ein poetischer Kinderfilm über die 
ungewöhnliche Reise eines Schnee- 
manns zum Äquator. 


Ein Affe am 


Familientisch 

ESSR 

Abenteuer eines Schimpansen in der 
Großstadt — Ein heiterer Film für 
große und kleine Tierfreunde. 


Filmauizfüralle: KINO-SOJUS I 


Ein heiterer farbiger Streifen mit und 
um den sowjetischen Film läuft seit 
einiger Zeit in den Filmtheatern: 
„Kinder-Sojus“, ein Quizfilm, der im 
Auftrag des PROGRESS Film-Verleih 
von der DEFA produziert wurde. 

Kinogänger haben an diesem Mini- 
film Vergnügen und auch die 
Chance, wertvolle Preise zu gewin- 
nen, wenn sie vier Fragen richtig be- 
antworten. Es gibt Reisen in Freun- 


desland, Schmalfilm- und Fotokame- 
ras, Filmbibliotheken, Schallplatten, 
Freundschaftssouvenirs, signierte 
Filmplakate, Filmfoto-Alben u.v.a. 
Die Auslosung der Gewinner erfolgt 
unter Ausschluß des Rechtsweges. 
Falls die vorgedruckten Antwort- 
karten an der Kinokasse vergriffen 
sind, können Sie uns Ihre Lösung auf 
einer einfachen Postkarte zuschicken. 
Kennwort „Sojus“, 


Sie haben nicht mehr viel Zeit. Ein- 
sendeschluß it der 15. Oktober. Viel- 
leicht gehören Sie zu den glücklichen 
Gewinnern, die am 27. Oktober 1977 
im Berliner Filmtheater KOSMOS bei 
der Eröffnung des VI. Festivals des 
sowjetischen Kino- und Fernsehfilms 
ermittelt werden. 

Viel Glück! 


Die polnische Schauspielerin 


Jadwiga 


Im Jahre 1959 schloß sie das Schau- 
spielstudium an der Staatlichen Hoch- 
schule für Theater und Film in Lödz 
ab. Ihr Debüt gab Jadwiga Baraniska 
noch als Studentin in einer Inszenie- 
rung der Hochschule von Jarostaw 
Iwaszkiewicz’ „Kongreß in Florenz“, 
Seit dieser Zeit ist sie eine ständig 
gefragte Schauspielerin, besonders 
im Fernsehen und auf den Bühnen 
der hauptstädtischen Theater. Sie 
spielte längere Zeit am „Klassischen 
Theater“, am „Rozmaitosci-Theater” 
und in der letzten Zeit auch am 
„Polnischen Theater“. 

Im Fernseh-Theater fand ihr Auftritt 
in der „Glasmenagerie“ von Tennes- 
see Williams sowohl beim Publikum 
als auch bei der Kritik höchste An- 
erkennung. N 

1968 debütierte Jadwiga Baraniska im 
Kinofilm mit der Titelrolle in „Gräfin 
Cosel“, bei dem ihr Mann, Jerzy Ant- 
czak, Regie führte. Dieser Film wurde 
in zwei Versionen gedreht — eine 
für das Kino und eine längere für 
das polnische Fernsehen. Da sich die 
meist sehr sorgfältig inszenierten 
national-historischen Filme in Polen 
großer Beliebtheit erfreuen, wurden 
Kino- und Fernsehfassung beachtli- 
che Erfolge. 

Es folgten 1971 zwei wichtige Rollen 
im „Nürnberger Epilog“, in dem sie 
die ehemalige Lagerinsassin Vail- 
lant-Couturier spielte, und in der Sa, 
tire „Der unbequeme Gast", in der 
sie die Sekretärin eines Stadtrats 
darstellte. 

Im Anschluß daran begannen die 
aufwendigen Arbeiten zu „Nächte 
und Tage“. Auch bei diesem Film 
arbeitete die Baranska unter der Re- 
gie ihres Mannes Jerzy Antczak. Die 
Dreharbeiten für diesen Film dauer- 
ten fünf Jahre und wurden 1975 ab- 
geschlossen, Wie bei „Gräfin Cosel“ 
wurde auch der Film „Nächte und 
Tage" in zwei Fassungen — eine 
vierstündige für das Kino und eine 
zwölfstündige für Fernseh-Fortsetzun- 
gen — produziert. 

Durch die überzeugende Darstellung 
der Gräfin Cosel wurde die Person 
der Schauspielerin lange Zeit vom 
Publikum mit ihrer Rolle identifiziert. 
Es entstand das Bild einer etwas küh- 
len, erhabenen Frau, die trotz der sie 
verzehrenden Leidenschaft verschlos- 
sen wirkte. Spätestens nach Ansicht 
der Fernsehserie von „Nächte und 
Tage“, die demnächst ihre polni- 
sche Bildschirmpremiere erlebt, wird 
sich das „Baranska-Bild“ ändern 
müssen. Hier hat die Schauspielerin 
dank der viele Lebensstadien und 
-alter umfassenden Rolle Gelegen- 
heit, mehr als die erwähnten Eigen- 
schaften in ihre Darstellung der Bar- 
bara Niechcic einzubringen. Die epi- 
sche Anlage des Werks macht den 
großen Bogen im Leben der Heldin 
erforderlich, der sich vom ersten 
jugendlichen Erblühen bis zu der von 
Jahren beschwerten Reife Barbaras 
spannt, als sie 1914 das brennende 


BARANSKA 


Jadwiga Baranska in der Titelrolle des Films „Gräfin Cosel“ 


Kaliniec verläßt. Für die stets wech- 
selnde Verkörperung einer stim- 
mungsbetonten, naiv-weltfremden, 
exaltierten oder real tätigen Frau 
mußte Jadwiga Baranska die ge- 
samte Reife ihrer Schauspielerper- 
sönlichkeit aufbieten. Dazu äußert 
sie sich: „Ich denke, die Gestalt der 
Barbara, einer Figur voller Wider- 
sprüche und Inkonsequenzen, ist 
eine herrliche Studie der fraulichen 
Natur. Und doch ist Barbara ohne 
Zweifel sich selbst gegenüber kritisch. 
Sie vermag ihr Vorgehen mit Distanz 
einzuschätzen.“ 

Die verschiedenen Gesichter der Bar- 
bara Niecheic gibt es nach Aussage 
des polnischen Publizisten Konrad 
Eberhardt auch im Wesen der Ba- 
rarıska selbst, die mit ihrem gewis- 
sen Zug ins Romantische und durch 
ihre „Loslösung vom Heute” die psy- 
chischen Voraussetzungen dafür gab, 
eine historische Heldin in ihrer All- 
täglichkeit lebendig werden zu las- 
sen. Jadwiga Barariska zeigt ihre 
Barbara Niecheic inmitten von wech- 
selnden Ereignissen und Menschen, 
aber auch ihre einsamen Überlegun- 
gen, ihre Flucht in die schönere Welt 
der Träume und Gedanken. Damit 
wurde das Bild der Schauspielerin 
um viele Nuancen bereichert. 


Es ist das Jahr 1914 — der erste Weltkrieg läßt das 
kleine polnische Städtchen Kaliniec in Flammen auf- 
gehen und Häuser, Hab und Gut seiner Einwohner 
zu Asche werden. Inmitten der Flüchtlinge eine 
schwarzgekleidete Frau, hilflos und mit in sich ge- 
kehrtem Blick. Ein alter Jude nimmt sich der Frau an; 
verspricht ihr, sie zu Bekannten auf ein nahegelege- 
nes Gut zu bringen. Sie nimmt sein Angebot an, 
sitzt schweigend auf dem Wagen, hat das Inferno 
des brennenden Kaliniec hinter sich gelassen. Sie 
verläßt eine Welt, in der sie Ruhe zu finden suchte 
vor den Erinnerungen, von denen sie schmerzlich er- 
füllt ist und um die auf dieser vielleicht letzten Fahrt 
unablässig ihre Gedanken kreisen. Die sie Bilanz 


ziehen lassen ... 


Barbara Niecheic, die Heldin des 
polnischen Films NÄCHTE UND 
TAGE, der unter der Regie von Jerzy 
Antezak entstand — sie entstammte 
der Adelsfamilie der Ostrzenskis. Als 
siebzehnjähriges Mädchen sehen wir 
sie in den Erinnerungen der nun alt- 
gewordenen Frau zum ersten Mal — 
unbeschwert aufgewachsen in einer 


Familie, die trotz der Teilung des 
Landes die Idee Polens hochhält, wo 
an den Abenden im Freundeskreis, 


.beim Kerzenschein die Tradition er- 


wacht, Lieder voller Patriotismus und 
Vaterlandsliebe erklingen. Doch 
Barbaras Jugend ist auch eine Zeit 
fröhlicher Landausflüge — die Zeit 
ihrer ersten Liebe. Ihre Liebe wird 


erwidert, und der Tag, als Jözef Toli- 
boski in seinem weißen Anzug in 
einen Weiher steigt, um ihr ein 
Bukett weißer Seerosen zu pflücken, 
ist einer der strahlendsten Momente 
in den Erinnerungen Barbaras. In 
den Gedanken der Heldin verflech- 
ten sich die Bilder Toliboskis mit 
denen eines anderen Mannes, den 
sie heiratete, nachdem Toliboski 
seine Liebe einer Geldheirat zum 
Opfer brachte. Es ist Bogumil 
Niecheic, 

Ihr Leben an der Seite dieses Man- 
nes bildet den Hauptteil des Films, 
kennzeichnet gleichzeitig den wesent- 
lichen Konflikt, an dem sich die junge 
Adelsdame Barbara reibt, bis 
schließlich im Alter jenes Körnchen 
Wahrheit zurückbleibt, das die alte 
Frau auf ihrer Flucht aus Kaliniec 
mitnimmt, 


Der Weg der Barbara Niechcic durch 
wechselhafte und oft .tragische 
Schicksalswendungen zu sich selbst 
gibt uns in beeindruckender Weise 
einen Einblick in den Prozeß innerer 
Emanzipation, den die Heldin durch- 
macht. Nur mühsam kann sie sich 
freimachen vom Wertsystem ihrer 
adligen Herkunft, zumal für sie 
daran die Erinnerungen ihrer ersten 
Liebe geknüpft sind. Ständig kommt 
es zu Kontroversen mit Bogumil, 
ihrem Mann, der in dieser Ehe das 
vitale Element bildet. Der den Sinn 


seines Daseins in der Bearbeitung 
des Bodens begreift, dem er sich 
verwachsen fühlt und den er liebt. In 
diesem schöpferischen Drang bringt 
er die von ihm übernommenen Ge- 
höfte aus einem Zustand des Ver- 
falls zur Blüte, seine Liebe aber zu 
Barbara, die sich in ihrer oft exaltier- 
ten Sehnsucht nach dem Stadtleben 
so sehr außerhalb seiner Ideale 
stellt, ist von Güte und Verstehen- 
wollen gekennzeichnet. Dieser Pro- 
zeß des Sich-Losreißens von einem’ 
wirklichkeitsfernen und effektvollen 
Lebensstil ist für Barbara oft schmerz- 
haft — füllt ein ganzes Leben aus 
und überlagert jene scheinbar ruhig 
dahinfließenden „Nächte und Tage“ 
ihres Lebens. 


Die Verfilmung des vierbändigen 
Epos der polnischen Schriftstellerin 
Maria Dabrowska (1889-1965) war 
eines der größten Vorhaben der pol- 
nischen Kinematografie., Drei Jahre 
schrieb Antezak am Drehbuch, zwei 
Jahre nahmen die Dreharbeiten in 
Anspruch. Dieses vielschichtige Werk, 
das fünfzig Jahre polnischer Ge- 
schichte umfaßt, beeindruckt sowohl 
durch die darstellerischen Leistun- 
gen, besonders der Hauptdarstelle- 
rin Jadwiga Baranska, wie auch durch 
den großen philosophischen Rah- 
men, von dem der Film unaufdring- 
lich eingefaßt wird. 


Piotr Niemiec 


Fünfzig Jahre polnischer Geschichte 
in einer Familiengeschichte von Maria Dabrowska 


Bogumil bringt zwei Güter zur 
Blüte — für das dritte, sein eigenes, 
hat er keine Kraft mehr. 


Krankheit und Tod ihres vierjährigen 
Sohnes kann Barbara lange 
nicht verwinden. (Foto links) 


Abends erklangen im Freundeskreis 
beim Schein der Kerzen 

Lieder voller Patriotismus 

und Vaterlandsliebe. 


NACHTE 
UND TAGE 


Originaltitel: Noce i dnie 

Ein polnischer Farbfilm 

der Gruppe „Kadr“, 1976 

2 BUCH: Jerzy Antczak, nach dem 
Roman von Maria Dabrowka 
REGIE: Jerzy Antczak 

KAMERA: Stanistaw Loth 
AUSSTATTUNG: Jerzy Mastowski, 
Maria Karmolinska 

MUSIK: Waldemar Kazanecki 
DARSTELLER: Jadwiga Bararıska 
(Barbara Niecheic), Jerzy Binczycki 
(Bogumil Niecheic), Barbara 


Die Zeit auf dem Gut von Serbinow— Für Barbara wird der Weg aufs Barbaras Wunsch, in die Stadt, Ludwizanka (Barbaras Mutter), 
ein Fluß glücklicher Land zur Trennung von ihrer nach Kaliniec, zu ziehen, Jerzy Kamas (Barbaras Bruder), 
und trauriger Tage für Barbara lichten Jugend voller Poesie „um am Leben teilzuhaben“, Janina Traczykowna (Barbaras 


und Bogumil Niechcic, (Foto links) und Unbeschwertheit. wird erfüllt. Schwägerin) 


Wiesie 


filmen 


Oft sind es die Schauspieler, die in 
der Öffentlichkeit bekannter sind als 
die Regisseure, und weniger deren 
Stil lockt die Leute ins Kino als das 
Genre, dessen sie sich bedienen. 
Das ist nicht tragisch, aber einseitig. 
Die Ursachen liegen in Traditionen 
und in der Ausdrucksweise des Kinos 
selbst. Während in der Literatur der 
Titel eines Werkes unmittelbar an 
seinen Autor gebunden ist -— man 
liest einen Roman von Heinrich 
Mann, von Dreise, von der 
Seghers —, während sich dieser also 
allein und manchmal ganz direkt an 
den Leser wendet, wird uns im Kino 
die Geschichte durch das Spiel der 
Darsteller erzählt, hinter denen sich 
die „Schöpfer“ des Films (wie man 
noch immer geschwollen die Regis- 
seure, Szenaristen, Kameraleute 
nennt) „verbergen“. 

Eben diese Vermittlung, die dem 
Schauspieler eine außerordentliche 
Bedeutung gibt, hat sich der kapita- 
listische Filmbetrieb geschäftstüchtig 
zunutze gemacht, indem er einen 
Starkult züchtete, der alle Aufmerk- 
samkeit auf einige Erwählte lenkte, 
auf die „göttlihe“ Garbo, auf die 
BB als Sexsymbol usw. Von den 
Regisseuren ist dann kaum die Rede. 
Dabei ist freilih zu bedenken, daß 
diese von den kapitalistischen Pro- 
duktionsfirmen vielfach auf die routi- 
nierte Beherrschung eines Genres 
festgelegt wurden. Von den 280 
Regisseuren, die Hollywood in den 
dreißiger und vierziger Jahren unter 


Vertrag hatte, konnten sich nur 
wenige zu individuellen Künstler- 
persönlichkeiten profilieren. Die 


Mehrzahl spezialisierte sich auf ge- 


Kadf ,! 


6 Affaire Blum 


schicktes und schnelles Arbeiten in 
bestimmten Genres, den Western, 
Krimis, Musicals usw., den Genres 
also, die sich gut verkaufen lassen 
und in denen die Zuschauer oft mit 
Konfektion abgespeist werden. Und 
dennoch lassen sich auch in diesen 
Produktionen, die zunächst ganz der 
Warenwirtschaft zugehören, in be- 
stimmten Fällen künstlerische Bedeu- 
tungen, gesellschaftskritische Absich- 
ten, individuelle Handschriften aus- 
machen. Der 1952 gedrehte Western 
„Zwölf Uhr mittags“ ist eben nicht 
nur ein Film um den Star Gary 
Cooper, das spannende Muster des 
Western-Films wird von Regisseur 
Fred Zinnemann für den Aufbau 
eines realistischen Charakters ge- 
nutzt, für eine kritische Abrechnung 
mit dem Amerika der McCarthy-Zeit. 
Berühmtestes Beispiel für das Auf- 
brechen der traditionellen Western- 
Form ist wohl John Fords 1939 ge- 
drehte „Höllenfahrt nach Santa Fe*, 
wo die spezifischen Spannungs- 
elemente die Grundlage sind für 
eine so reiche wie filmisch faszinie- 
rende Erzählung bewegender Schick- 
sale, Es ist in solchen Filmen Kunst 
zu entdecken, nur muß auch der Zu- 
schauer aufnahmewillig sein, sich 
nicht von den Äußerlichkeiten des 
Genres auffressen lassen. Bei Ford 
wird er dann genießen können, wie 
der Film mit dem Klischee spielt, es 
bietet und zugleich, dürch realistische 
Details und psychologische Aus- 
malungen der Figuren, viel mehr als 
dieses Klischee ist. Das wäre ein Bei- 
spiel für die künstlerische „Hand- 
schrift" dieses Regisseurs: Wir kön- 
nen solche Eigenheiten, solche künst- 


Unser täglich Brot 


lerischen Absichten bei allen guten 
Regisseuren finden, und Sie werden, 
verehrter Leser, wenn Sie einige 
wichtige Filme, die Sie in Erinnerung 
haben, Revue passieren lassen, fest- 
stellen, daß diese Handschriften sich 
ähneln mögen, doch nie sich 
gleichen. 


Epochen und Regisseure 

Aber eben diese eigenwilligen, oft 
feinen Besonderheiten werden leicht 
übersehen, wenn- man allgemein 
über die Filme einer Epoche redet, 
sei es über die DEFA-Klassik der 
ersten Jahre, den Neorealismus oder 
die revolutionären sowjetischen 
Stummfilme, 

Eigentlich immer, wenn man über die 
herausragende klassische Größe des 
sowjetischen Stummfilms spricht, über 
seine revolutionäre Kraft und seine 
damalige internationale politische 
Wirkung, immer dann werden vor 
allem zwei Filme genannt: „Panzer- 
kreuzer Potemkin“ und „Die Mutter“. 
Das ist berechtigt, denn eben diese 
Filme, 1926 in vielen Ländern mit 
sensationellem Erfolg aufgeführt, 
haben recht eigentlich den Ruhm 
des sowjetischen Stummfilms begrün- 
det. Und sie verbindet der große, in 
der revolutionären Zeit begründete 
Wille, mit den neuen Mitteln der 
Filmkunst einem neuen Denken und 
Handeln Ausdruck zu geben: revo- 
lutionär zu sein und revolutionär zu 
wirken. Das ist das untrennbar Ge- 
meinsame, das aber noch nicht die 
künstlerischen Eigenheiten erkenn- 
bar macht. 

Die globale Benennung beider Filme 
macht nicht die unterschiedlichen, 
fast gegensätzlich zu nennenden 
Methoden und Handschriften der 
beiden großen Regisseure Eisenstein 
und Pudowkin kenntlich. Im „Panzer- 
kreuzer Potemkin“ hat Eisenstein den 
Aufstand der Matrosen, die Solidari- 
tät der Odessaer Bevölkerung, das 
Massaker der Soldaten als große ge- 
schichtlihe Vorgänge dargestellt. 
Laien spielen vor allem mit. Der an- 
gestrebte Eindruck nähert sich dem 
Dokumentarischen. Große Montagen 
verallgemeinern kontrastreich das 
Geschehen. Ganz anders ging 
Pudowkin vor, der wohl gleichfalls 
mit der Montage arbeitete, die in 
den zwanziger Jahren als „Russen- 
Montage" Weltruhm erlangte, aber 
insgesamt verfolgte er eine Erzähl- 
technik, die ‘auf individuelleren Ge- 
schichten und Figuren fußt. Und der 
große Schauspieler Pudowkin schuf 
natürlih in seinen Filmen auch 
Raum für die Entfaltung schauspiele- 
rischer Persönlichkeiten, wofür die 
Leistung Vera Baranowskajas in der 
„Mutter“ das schönste Beispiel ist. 


Die Geschichte hat auch andere 
Epochen des Films zusammenrücken 
lassen. Wenn man vom „poetischen 
Realismus“ des französischen Films 
der dreißiger Jahre spricht, meint 
man Filme, die eigentlich nur im An- 
satz übereinstimmen: im Interesse für 
wirkliche Gegebenheiten. Aber die 
inhaltlichen Ausdeutungen und 
künstlerischen Ausformungen sind 
ganz unterschiedlich. Während Mar- 
cel Carne in „Hafen im Nebel“ und 
„Der Tag bricht an“ einer romanti- 
sierenden Linie folgte, die sowohl in 
den Abbildungen wie in den Dia- 
logen zu einer gewissen Künstlich- 


keit führte, verschrieb sich Jean 
Renoir, der berühmte Sohn des be- 
rühmten Malers, weit unmittelbarer 
der Realität, wodurch er zu einem 
Vorläufer des italienischen Neorea- 
lismus wurde: Mit einer so phanta- 
sievollen wie empfindsamen ‘Realistik 
sind Schicksale in dem Milieu erzählt, 
das sie bildet. 

Renoir ist auch Beispiel dafür, daß 
die künstlerische Handschrift eines 
Meisters nicht Beschränkung auf 
einen gleichförmigen Stil bedeutet, 
mit dem man einmal Erfolg hatte. 
Renoir läßt seine Figuren sich in 
ihrem Lebensraum entfalten, wofür 
er erstmals die Tiefenschärfe (die 
„innere Montage“) benutzte, aber 
er wechselt die Erzählart entspre- 
chend der gewählten Geschichte: 
spontane, heitere Freiheit in dem 
„Verbrechen des Monsieur Lange“, 
wo die Bildung eines fortschrittlichen 
Kollektivs geschildert wird, gesell- 
schaftspolitische Diskussion in der 
„Großen Illusion“, historische Ana- 
Iyse in der „Marseillaise*, die für die 
Kommunistische Partei Frankreichs 
inszeniert wurde, düstere Atmo- 
sphäre in dem naturalistischen 
Drama „Bestie Mensch“ und glanz- 


‘volle Aufnahme französischer Dra- 


mentradition in „Die Spielregel“, 
dem künstlerisch und politisch sicher 
bedeutendsten Renoir-Film, der erst 
kürzlich vom Fernsehen der DDR in 
der vollständigen Fassung gezeigt 
wurde. Um den nur andeutbaren 
Eindruk des Stilwechsels einer 
Handschrift zu betonen: diese Filme 
drehte Renoir zwischen 1936 und 
1939, 


Poetisches im Dokumentarfilm 

Wie sich die Handschriften der 
Regisseure unterschieden, die in den 
ersten Jahren der DEFA unsere Film- 
tradition begründeten, darüber 
haben wir in früheren Beiträgen ge- 
schrieben, über Staudtes „Mörder 
sind unter uns“, Maetzigs „Ehe im 
Schatten“, Engels „Affaire Blum“ 


‚und Dudows „Unser täglich Brot“, 


um nur die wichtigsten Namen und 
Titel zu nennen, die uns auch künf- 
tig beschäftigen werden. Wir wollen 
uns noch unserer Gegenwart zuwen- 
den und Ihre Aufmerksamkeit, ver- 
ehrter Leser, auf den Dokumentar- 
film lenken, denn wenn er auch 
keine Geschichten erzählt und nicht 
mit Schauspielern umgeht, so setzt 
doch das unmittelbare Abbilden von 
Wirklichkeit nicht weniger eine künst- 
lerische Handschrift voraus. 

In den letzten Jahren war zu sehen, 
wie sich neben den schon profilier- 
ten Regisseuren ein Talent so still 
wie beharrlich bildete, Volker Koepp, 
der unseren Dokumentarfilm in Be- 
reiche führte, die er vorher nur selten 
erreichte. Es sind nicht einfach schöne 
Stimmungen gemeint, wenn wir von 
einer poetischen Handschrift schrei- 
ben. Der innere Wert, der durch All- 
tägliches überdeckte Glanz der Men- 
schen, die Koepp porträtiert, wird 
zum Bild, und er findet seinen Wider- 
hall im Bild der äußeren Welt, am 
schönsten letztlich im „Weiten Feld“, 
einem Film über ein Dorf im Bran- 
denburgischen: Die Landschaft bin- 
det Geschichte mit Gegenwart, 
nimmt Fremdes auf zu Eigenem, legt 
Weisheit über Unvernunft. 


Wolfgang Gersch 


Alleingegen eine Stadt? Die Schuld 


Ein Komplott -— ein ganz freund- | 


schaftlihes Komplott, bitte sehr. | 
Milka wird dankbar sein für das 
kleine Arrangement, denn dem 


Shiwko, wenn er auch verheiratet ist, 
dem schauen alle Frauen nach. Und 
Milka ist er zu gönnen, der Ärmsten, 
deren Mann auf Montage ist, lange 
und weit weg. Daß sie ihm treu ist, 
verdient der gar nicht. 

So beschwichtigt sich Milkas Kollegin 
Newena, als sie sich einläßt auf die 
Forderung ihres Freundes, nicht nur 
für ihn, sondern auch für Shiwko 
Topalow eine „schöne Stunde“ zu 
arrangieren. Was sei denn schon da- 
bei, den „Zufall“ solle man walten 
lassen. Milka muß ja nicht gleich wis- 
sen, was man sich für sie ausgedacht 
hat, und für Getränke werden die 
Männer sorgen. Schön wird es wer- 
den. 
Nichts 
„Charme“ 


wurde schön. Shiwkos 
blieb wirkungslos, da 
brauchte er Gewalt, Milka rannte 
davon, einem Bus vor die Räder. 
Und nun befaßt sich die Staats- 
anwaltschaft mit dem Vorfall. 
Wie ein Lauffeuer durcheilt die 
sensationelle Geschichte das Städt- 
chen. Jeder kennt jeden, und so 
wird überall über den „Fall Milka“ 
leise getuschelt und laut getratscht, 
im Betrieb, in den Läden, auf der 
Straße: Der Hauptelektriker aus der 
Konservenfabrik, dieser ansehnliche 
Mann soll. ..? Lächerlich. Seine Frau 
sagt, daß er verführt worden ist... 


Sie sind nur Zeugen, aber 
eigentlich gehören auch sie mit 
auf die Anklagebank. 


Aber die Staatsanwältin, das junge 
Ding, ist so eine Übereifrige, Radi- 
kale.., so reden die Leute, Die mei- 
sten halten zu Shiwko. Er hat ihnen 
so manchen Dienst erwiesen. Und als 
Shiwko Topalow in Untersuchungs- 
haft genommen wird, verlangt der 
Betriebsdirektor seine Freilassung. 
Ohne Topalow steht der Betrieb still, 
sagt er, fragt, ob die Staatsanwältin 
das verantworten kann. 

Ihr Vorgesetzter macht ein bedenk- 
liches Gesicht. Er fürchtet Unannehm- 
lichkeiten. Auch die wenigen Wohl- 
meinenden raten ihr von einem Pro- 
zeß ab. Du stichst in ein Wespen- 
nest, warnen sie. 

Milka selbst will keinen Prozeß, sie 


fürchtet die Öffentlichkeit, das Spieß- 


rutenlaufen durch die Stadt. Den- 
noch: Die Staatsanwältin erhebt An- 
klage. Für sie geht es nicht um ihren 
ehemaligen Schulkameraden Topa- 
low, der gestrauchelt ist. Sie will 
mehr aufdecken und anklagen als 
nur die Schuld eines einzelnen. Sie 
will aufzeigen, in welchem Klima 
Typen wie Topalow gedeihen kön- 
nen: in einem Klima von Kleinbürge- 
rei, Vetternwirtschaft und  Liebe- 
dienerei, von Eigennutz und Oppor- 
tunismus derjenigen, die auf Grund 
ihres Amtes Vorbild sein müßten, es 
aber nicht sind. Diese Auswucherun- 
gen der Vergangenheit will die 
Staatsanwältin angreifen. Daß der 


Kampf nicht leicht sein wird, ist ihr 
klar, aber da sie von ihrem gesell- 
schaftlichen Auftrag als Staatsanwäl- 
tin und von der Notwendigkeit dieses 
Kampfes überzeugt ist, geht sie ihn 
an, Einen Fakt allerdings berücksich- 
tigt sie nicht — die Schwäche des 
Opfers. 

Mit seinem schockierenden Schluß 
will der Film an den Zuschauer 
appellieren, eigene Haltungen und 
Handlungen zu bedenken und sich 
mitverantwortlich zu fühlen für „das 
Leben“. Denn so zu leben, daß man 
jedem ins Auge sehen kann, das 
kann man nicht dekretieren, das ist 
die Sache jedes einzelnen. 
Gehrmann 


Ein bulgarischer 
Gegenwartsfilm 


Milka ist vom Dorf in die Stadt 
gekommen, doch mit der neuen 
Arbeit hat sie nicht automatisch 
auch ein neues Selbstbewußtsein 
erhalten. 


D DIE SCHULD 


Originaltitel: Winata 

Ein bulgarischer Gegenwartsfilm 

in Farbe 

BUCH: Luben Stanew 

REGIE: Wesselina Gerinska 
KAMERA: Plamen Wagenstein 
MUSIK: Dimiter Griwa 
DARSTELLER: Zwetana Manewa 
(Staatsanwältin), Katja Paskalewa, 
Stefan Danailow, Jossif Surchadijew. 


asmem Ein Schneemann 


Da ist ein Versprechen, das muß ein- 
gelöst werden. In Afrika wartet ein 
kleines Mädchen auf eine Über- 
raschung. Etwas Ungewöhnliches soll 
es sein. Was aber ist ungewöhnlich 
genug für Afrika? Ein Schneemann 
natürlich — schließlich handelt es sich 
um einen Kinderfilm. 

Der Zuschauer kann mit Recht eine 
etwas skurril-phantastische, aber 
durchdus im Realen wurzelnde Ge- 
schichte hinter dem Titel „Ein Schnee- 
mann für Afrika“ vermuten. Allen 
Widrigkeiten zum Trotz setzt ein 
Matrose ein Versprechen durch, das 
kaum zu verwirklichen scheint, und 
ein Kind wird nicht enttäuscht, ob- 
wohl es Einsicht in unabdingbare 
Notwendigkeiten zeigen muß. Denn 
ein Schneemann in Afrika — auf 
die Dauer geht das nicht gut. 
Regisseur Rolf Losansky und 
Kameramann Helmut Grewald haben 
bestechend schöne Afrikasequenzen 
eingebracht. Mit einem bisher noch 
nicht übertroffenen Blick für den 
Bordalltag ist die Atmosphäre auf 
einem unserer Handelsschiffe einge- 
fangen worden. Zitat Losanskys: 
„Wir wollten den Kindern auch etwas 
über die schöne und schwere Arbeit 
der Seeleute erzählen." a 
Die DEFA setzt mit dem „Schnee- 
mann für Afrika“ eine begonnene 
Tradition fort: durch die Mischung 
von Phantastischem und Realem im 
Kinderfilm sowohl die Phantasie des 
Zuschauers als auch dessen analyti- 
schen Verstand anzuregen. Wenn 
das, wie auch in diesem Falle, ohne 
Verlust poetisch schöner und unse- 
rem Kunstverständnis entsprechen- 
der Positionen vonstatten geht, ist es 
nicht verwunderlich, daß Filme die- 
ser Art bei den Kindern nicht nur 
äußerst beliebt sind, sondern auch 
eine tiefgehende Resonanz haben. 
Klaus Meyer 


EIN SCHNEEMANN 
W FÜR AFRIKA 

Ein Farbfilm der DEFA, 
Gruppe „Berlin“ 
SZENARIUM: Christa Kozik, 
Gudrun Deubener 
DREHBUCH und REGIE: 
Rolf Losansky 
PRODUKTIONSLEITUNG: 
Willi Teichmann 
KAMERA: Helmut Grewald 
SZENENBILD: Joachim Keller 
DARSTELLER: Wolfgang Penz 
(Matrose Karli), Wolfgang Winkler 
(Smutje Bob), Hadiatou Barry 
(Asina), Jürgen Reuter (Chiefmate), 
Bruno Carstens, Gerhard Rachold 
(Mitglieder der Schiffsbesatzung) 


Ein Brief, ein Brief ganz für sie 
allein. Der fremde Seemann 

hat sein Kommen angekündigt, und 
er bringt ihr etwas mit, 

etwas ganz Seltenes. (Foto rechts) 


Fotos: DEFA Hoeftmann 


.® ® 
fü r Afrı ka Eine Tradition wird fortgesetzt 


Ein Schneemann an Bord, an sich schon eine ganz unglaubliche 
Geschichte, und noch dazu einer, der am Aquator zu sprechen beginnt. 


Hier, im Hafen von Coccatuttibana, hatte ein Seemann aus der DDR 
einem kleinen Mädchen etwas versprochen. 


Tag für Tag war Asina zum Strand gelaufen, wartend — neugierig 
und gespannt. Jetzt endlich kommt die „Wismar“. 9 


Zandys 
Braut 


Eines Widerspenstigen Zähmung 


Es begann mit einer Annonce. Zandy 
Allan, rauhbeiniger Viehzüchter und 
Farmer, wollte keine Frau von der 
Westküste heiraten, weil „sie alle 
schlechtes Blut“ hätten. Also ließ er 
sich eine Fremde aus dem Ostteil 
Amerikas ins Big Sur Country kom- 
men, die Schwedin Hannah Lund. 
Eine formlose Trauung für zwei Dol- 
lar ist schnell arrangiert, und natür- 
lich will der ungeduldige Ehemann 
gleich in der "ersten Nacht „sein 
Recht“ gewaltsam praktizieren. Wort- 
karg, wie er nun mal ist, vermag er 
der sich verzweifelt wehranden Frau 
dennoch in empörter Weise klarzu- 
machen, daß er von ihr reichen Kin- 
dersegen erwartet — Söhne natür- 
lich, die kräftig werden sollen und 
schuften können wie er. Doch Zan- 
dy’s Braut ist nicht bereit, eine solche 
Beziehung ohne Zärtlichkeit und 
Liebe zu entwickeln. Schließlich ist sie 
nicht ‚aus Europa emigriert, um sich 
im Goldenen Westen der zweiten 
Hälfte des 19. Jahrhunderts einer 
solchen Sklaverei zu unterwerfen. 
Sie hat andere Vorstellungen 
von der Ehe, wünscht sich eine be- 
hagliche, saubere und kultivierte 
Häuslichkeit mit Blumen und Wand- 
schmuck. Zwei Rivalen oder besser 
Kontrahenten haben die Szene be- 
treten. 

Die einfache Geschichte dieses sym- 
pathischen und warmherzigen Films, 
der den Alltag des amerikanischen 
Farmerdaseins jener Zeit realistisch 
schildert, bezieht ihren Reiz unter 
anderem aus der Beantwortung der 


Frage, ob diese beiden gegensätz- 
lichen Charaktere zusammenfinden 
werden. Der schwedische Regisseur 
Jan Troell ist ein genauer Beobach- 
ter. Obwohl er in wenigen Szenen 
Zandy's Elternhaus nur skizzenhaft 
beschreibt, gelingen ihm gute 
Milieustudien, die deutlich machen, 
warum dieser Mann so und nicht 
anders geworden ist, Zandy war in 
einer Atmosphäre aufgewachsen, in 
der Prügel, strenge Puritanermoral 
und der Grundsatz herrschten, daß 
Frauen nur zum Kinderkriegen und 
als Dienerinnen existierten. Bis zum 
Kennenlernen Hannahs lebte er mit 
der Selbstverständlichkeit, daß die 
Frau dem Manne willenlos untertan 
zu sein habe. Deshalb sind da auch 
die fragenden Blicke der Mutter, 
einer verängstigten Frau, ob es ihrem 
Sohn gelingen wird, diese Auslän- 
derin seinem Willen gefügig zu 
machen, sie abzurichten, wie sein ge- 
liebtes Pferd, das er übrigens nach 
einer Mißhandlung um Verzeihung 
bittet. Aber im Gegensatz zu Shake- 


speare wird in „Zandy’s Braut“ keine 


Widerspenstige gezähmt, sondern 
ein Widerspenstiger, der Einflüsse 
von Tradition und Erziehung ab- 
legen muß. 

Jan Troell, der vor rund fünfzehn 
Jahren gemeinsam mit Bo Widerberg 
zu den Initiatoren einer kritischen 
Bewegung gehörte, die dem schwe- 
dischen Filmschoffen allgemein wie- 
der mehr internationales Prestige 
verschaffen wollte, hat bereits mit 
seinem ersten Spielfilm „Hier hast du 
dein Leben“ bewiesen, daß er zu den 
bedeutendsten Filmregisseuren nicht 
nur Skandinaviens gezählt werden 
muß. Ein Eindruck, den die beiden 
Teile der kongenialen Moberg-Ver- 
filmung „Die Auswanderer“ und 
„Das neue Land” voll bestätigt 
haben. Troells Gefühl für poetische 
Stimmungen läßt klassische Einflüsse 
Flahertys und Dowshenkos erkennen. 
„Zandy’s Braut“, zweifellos ein neues 
Meisterwerk des Regisseurs, entstand 
nach Lillian Bos Ross’ Roman „The 
Stranger“ (Die Fremde). Der Film 
besticht durch atmosphärisch dichte 
Bilder und durch seine Harmonie von 
Mensch, Natur und Musik. 

Aber die Wirkung dieses Films, der 
die Küstenlandschaft Nordkalifor- 
niens in atemberaubend schönen 
Einstellungen zeigt, ist darüber hin- 
aus auch auf das differenzierte Zu- 
sammenspiel der beiden Hauptdar- 
steller Gene Hackman und Liv Ull- 
mann zurückzuführen. Hackman, 


neben Redford und Nicholson einer 
der populärsten Schauspieler der 
neuen Generation in den USA, ist 
ein sehr vielseitiger Darsteller, wo- 
von sich das Kinopublikum in Filmen 
wie „Brennpunkt Brooklyn“, „Dialog“ 
oder „700 Meilen westwärts“ über- 
zeugen kann. Die verblüffende 
Natürlichkeit und große Darstel- 
lungskunst der. Norwegerin Liv Ull- 
mann — Protagonistin vieler Berg- 
man-Filme — wird angesichts ihrer 
Leistung in Troells „Emigranten“ und 
auch dem vorliegenden Werk wieder 
bewiesen. 

„Zandy’s Braut“ ist das liebevolle 
Porträt einer selbstbewußten jungen 
Frau, ein amüsanter und lehrreicher 
Film über die Erziehung der Gefühle 
unter besonders schwierigen Bedin- 
gungen. 

Lothar Erdmann 


7x ZANDY'S BRAUT 


Originaltitel: Zandy’s Bride 

Ein amerikanischer Farbfilm 

BUCH: Marc Norman, nach dem 
Roman „The Stranger“ 

von Lillian Bos Ross 

REGIE: Jan Troell 

KAMERA: Jordan Cronenweth 
AUSSTATTUNG: Al Brenner, 
Georges Gaines 

MUSIK: Michael Franks 
DARSTELLER: Gene Hackman 
(Zandy Allan), Liv Ullmann (Hannah 
Lund), Susan Tyrell (Maria Cordova), 
Eileen Heckart (Ma Allan), Frank 
Cady (Pa Allan), Sam Bottoms 

(Mel Allan) 


rim Jubiläumsjahr 


Der 6. Juli 


12 Der heißeste Monat 


der Öktoberrevolution 


Erste Begegnung mit neuen 


sowjetischen 


NEUE FILME aus der sowjetischen Produktion 
aktuell gezeigt, noch unsynchronisiert, vor der 
Aufnahme in den regulären Kinospielplan — das 
ist Sinn und Zweck der alljährlichen Informations- 
schau neuer sowjetischer Filme, die in diesem Jahr 
schon zum neunten Mal stattfand. Themen und 
Tendenzen des zeitgenössischen sowjetischen 
Filmschaffens werden erkennbar, künstlerische 
Entdeckungen können gemacht werden. So auch 


diesmal wieder. 


DER VERANTWORTUNGS- 
BEWUSSTE MENSCH 


Um ihn geht es ganz in „Die eigene 
Meinung“, dem neuen Film von Juli 
Karassik („Der 6. Juli", „Der heißeste 
Monat“), und wenn in Filmen mit 
sogenannter Produktionsthematik 
sih manchmal die Sachprobleme 
ökonomischer und technologischer 
Natur vor den eigentlichen mensch- 
lichen Gehalt stellten, so ist in die- 
sem Film (Drehbuch: Valentin Tscher- 
nych) das Gegenteil der Fall, Hier 
sind akute volkswirtschaftliche Fragen 
von eminenter Bedeutung aufgewor- 
fen, aber sie werden nicht abstrakt, 
sondern konkret auf den Menschen 
bezogen behandelt. 

Der junge Soziologe Petrow kommt 
da in einen Großbetrieb, mit der Auf- 
gabenstellung arbeitspsychologischer 
Studien. Aber ihm genügt es nicht, 
zu analysieren, exakte wissenschaft- 
liche Methoden anzuwenden, Erfah- 
rungen zu verallgemeinern, einen 
Forschungsbericht abzuliefern. Er 
engagiert sich, er identifiziert sich 
mit den Problemen, auf die er stößt. 
Er greift handelnd ein, wenn er Feh- 
ler, Mängel, Mißstände entdeckt. Er 


schreckt auch vor Konflikten nicht zu- 
rück, wenn er sich etwa in einen 
Gegensatz zu einem jungen und 
energischen Abteilungsleiter stellt, 
den er zwar als einen begabten 
Techniker und tüchtigen Produktions- 
organisator zu schätzen weiß, des- 
sen Ungeschik im Umgang mit 
Menschen er aber nicht übersehen 
kann. Er drängt auf Veränderung im 
Spannungsfeld des Tatsächlichen 
und des Möglichen, im Feld von 
dem, was ist, und dem, was sein soll 
und kann. Von ihm geht, wie von die- 
sem ganzen Film, ein aktivierender 
und mobilisierender Impuls aus. 

In der Darstellung durch Wladimir 
Menschow erscheint dieser Petrow 
als eine‘ interessante Persönlichkeit, 
deren Haupteigenschaft eine zähe 
Beharrlichkeit ist. Und Karassik hat 
es verstanden, seine vielen genauen 
Beobachtungen im Alltag eines Be- 
triebes auch des öfteren mit Humor 
und Komik aufzulockern; es gibt auch 
die Liebe, zwischen Petrow und einer 
selbstbewußten jungen Arbeiterin; 
das Wichtigste aber bei diesem zur 
Diskussion auffordernden Film ist, 
daß es immer um die Menschen und 
nicht um die Maschinen geht. 


DIE PSYCHE DER JUGEND 


Was ist charakteristisch für das 
Lebensgefühl der Jugend von heute? 
Warum verhalten sich‘ junge Leute 
oft anders, als es die ältere Genera- 
tion von ihnen erwartet? Und wer 
hat da recht? Immer die Erwachse- 
nen? Was sind zeitgemäße päd- 
agogische Methoden? Wie können 
Gefühle erzogen werden? 

Vom Verhältnis zwischen Schülern 
und Lehrern, vom Vertrauen zwischen 
Jugendlichen und Erwachsenen han- 
delt der Film „Ein Schlüssel, den 
man nicht weitergeben darf“, 
den die Regisseurin Dinara Assa- 
nowa nach einem Drehbuch von 
Georgi Polonski inszenierte. Das 
Mädchen Julia feiert den 17. Ge- 
burtstag lieber in der Gemeinschaft 
ihrer Klassenkameraden als 'im lang- 
weiligen Kreis von elterlichen Be- 
kannten. Die junge Literaturlehrerin 
Marina Maximowna steht nach Mei- 
nung von Julias Mutter und auch 
einiger ihrer Kollegen auf einem all- 
zu freundschaftlich vertrauten Fuß 
mit ihren Schülern und Schülerinnen; 
ein Tonband wird zu einer Art corpus 
delicti; ein demobilisierter Berufs- 
offizier muß sich in seine neue Auf- 
gabe als Schuldirektor noch hinein- 
finden. Kleine Konflikte, aber sie 
summieren sich zu wichtigen Aus- 
sagen. Zu der, daß diese Jugend von 
heute schon ganz in Ordnung ist, 
wie eigenwillig sie auch manchmal 
erscheint. Zu der, daß auf ihre Fra- 
gen nach dem Leben und dem Sinn 
des Lebens keine schematischen Ant- 
worten gegeben werden dürfen. In- 
tensiv erfaßt der Film die Mentalität 
junger Menschen, und voller Sym- 
pathie verteidigt er sie. Sie werden 
sensibel beobachtet, wenn sie Musik 
hören, wenn sie tanzen, wenn sie 
miteinander reden, um sich selbst 
und die Welt zu verstehen. Lebendig 
werden ihre Träume, ihre Romantik, 
ihre Liebe zur Poesie. Lebendig wird 
die Atmosphäre von Leningrad im 
Winter in schönen Bildern der ver- 
schneiten Stadt. 

Um die Schüler-Lehrer-Beziehung 
geht es auch in „Ein dummer 
Streich“ von Wladimir Menschow (der 
Hauptdarsteller von „Die eigene 
Meinung“ begegnet uns hier auch 
als Regisseur) nach einem Drehbuch 
von Semjon Lungin. Einer älteren 
Lehrerin wird von ihren Schülern 
suggeriert, sie habe bestimmte Auf- 
gaben eben aufzugeben vergessen. 
Der alberne Schwindel, der schnell 
herauskommt, enttäuscht sie sehr, 
aber wie die Schüler selbst nun rea- 
gieren, das bestätigt ihr, daß sie 
ihnen nicht nur Wissen vermittelt 
hat, sondern auch Ethik und Moral. 
Auch hier ein kleiner Konflikt, aber 
auch hier viel Bedeutung darin. 
Schulalltag ist realistisch und .somit 
auch kritisch dargestellt; die Gefähr- 
dung des Lehrerberufs durch Routine 
wird gezeigt. Ein menschlich sehr be- 
wegendes Porträt einer alten Lehre- 
rin am Ende des Berufslebens ist ent- 
worfen, frisch und genau ist jugend- 
liches Verhalten charakterisiert. 


GEORGISCHE KOMODIE 


Erneut bestätigt sich in dem Episo- 
denfilm „Liebe, wie gewaltig ist deine 
Kraft“, daß man sich im Studio Gru- 
siafilm hervorragend aufs leichte, 


aber schwierige Genre des heiteren 
Films versteht. Nämlich mit kaukasi- 
schem Temperament. Die Behaup- 
tung des Titels wird dreimal bewie- 
sen. In der Geschichte vom jungen 
Milizionär, der das angebetete Mäd- 
chen mit mehr Eifer verfölgt, als es 
für seine Dienstpflichten gut ist. In 
der Geschichte eines jungen Bur- 
schen, der sein auf eine Tänzerinnen- 
karriere vergeblich hoffendes Mäd- 
chen wieder aus der Stadt ins hei- 
matliche Dorf zurückbringt. Und in 
einer Geschichte aus jenen Zeiten, 
als es noch ganz wild in den Bergen 
herging und man ganz schnell zum 
Gewehr griff und in der ein Lieb- 
“haber die von ihrer Familie gefan- 
gengehaltene-..Geliebte gegen alle 
Widerstände mit Erfolg entführt. 
Wie verschieden Komik doch 'sein 
kann! Einmal ganz leicht und Iyrisch 
stimmungsvoll, zum anderen schon 
drastischer, und schließlich burlesk 
und grotesk und turbulent über- 
dreht. Übrigens: Kein einziges Wort 
fällt in diesem Film; alles wird durch 
das Bild ausgedrückt. 


ANKLAGE, ZORN, PROTEST 


Der Film „Nacht über Chile“ wurde 
von dem exilierten Chilenen Seba- 
stian Alarcon und dem sowjetischen 
Regisseur Alexander Kossarew ge- 
meinsam gedreht. Die schrecklichen 
Tage nach dem Putsch gegen die 
Regierung der Unidad Popular wer- 
den lebendig, die Tage, als der 
faschistische Terror begann. In die- 
sem Film flammt die Empörung über 
die Verbrechen der Junta mächtig 
auf. Er ist agitatorisch direkt und 
politisch argumentativ. Hauptfigur: 
ein junger Architekt, der sich als un- 
politischer Mensch versteht. Doch 
auch er wird als ein Verdächtiger von 
der Soldateska verhaftet, auch er ge- 
hört zu den im Nationalstadion von 
Santiago Eingekerkerten, auch er 
erfährt die grauenhafte Realität der 
Mißhandlungen, Folterungen und 
Morde. Seine Haltung verändert sich. 
Er begreift, daß man nicht abseits 
stehen kann. Als er freigelassen wird, 
reiht auch er sich in die Front des 
Volkswiderstandes ein. In diesem 
Film wird gezeigt, was in Chile ge- 
schah und immer noch geschieht. Er 
ist ein Aufruf zur Solidarität. 


EINE ERINNERUNG 
AN DEN KRIEG 


„Zwanzig Tage ohne Krieg“ heißt der 
Film (Regie: Alexej German), und 
der Autor ist Konstantin Simonow. 
Die 20 Tage ohne Krieg — das sind 
die 20 Tage Urlaub, die der Front- 
berichterstatter Major Lopatin im 
Winter 1942/1943 hat. Er kommt 
aus den schweren Kämpfen bei Sta- 
lingrad, kommt nach tagelanger 
Bahnfahrt nach Taschkent, und auch 
dort, im tiefen Hinterland, bleibt und 
ist der Krieg allgegenwärtig, in Lopa- 
tins Gedächtnis, im Leben der mit 
Evakuierten vollgestopften Stadt, in 
den Leiden und Entbehrungen der 
Menschen. Er liegt als Schatten auch 
über der Liebe, die Lopatin dort be- 
gegnet. Er trifft eine Frau wieder, die 
er schon im Zug sah, fühlt sich zu ihr 
hingezogen, kommt immer wieder mit 
ihr zusammen, und dann verbringt er 
eine Nacht mit ihr, eine erste und 


Ein dummer Streich 


Ein Schlüssel, den man nicht weitergeben darf 


Ein Wort zur Verteidigung 
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Im Jubiläumsjahr 


derOktoberrevolution 
Erste Begegnung mif neuen 


sowjetischen 


FILMEN 


letzte Liebesnacht, denn das ist auch 
die letzte Nacht seines Urlaubs, am 
nächsten Tag muß er Abschied neh- 
men, muß zurück an die Front. 

Ein Film von unmittelbarer Wirklich- 
keitsdichte ist das. Kein Pathos, aber 
starke Emotionen. Keine großen 
Worte, aber tiefe Gefühle. Man 
spürt: Simonow hat den Krieg er- 
lebt; er erzählt von etwas, das er 
kennt. Und der karge und strenge 
Realismus der filmischen Stilmittel 
entspricht der schlichten Wahrhaftig- 
keit seines Erzählens ebenso wie die 
eindringliche Verkörperung Lopatins 
durch Juri Nikulin. Keine Farbe. 
Düstere Grautöne, die sich nur ganz 
selten einmal aufhellen, und das ent- 
spricht der Düsternis jener Jahre. 
Von Schmerz und Not gezeichnete 
Gesichter. Der Krieg ist schrecklich. 
Er ist es auch hier in Taschkent. Er 
reißt die Menschen aus allen Bin- 
dungen an ihr normales Leben. Aber 
die Leidensfähigkeit des Volkes er- 
scheint auch als ein Unterpfand des 
Sieges. 

„Zwanzig Tage ohne Krieg“ ist ein 
großer Film, ist der beeindruckendste 
Film über den Krieg seit langem. 


%* 


NEUE FILME aus der sowjetischen 
Produktion. Wir werden einigen bald 
in unseren Kinos begegnen können. 


Christian Thurm 


h 


Zwanzig Tage ohne Krieg 


Nacht über Chile 


Gibt es eine unterlassene Hilfe- 
leistung aus humanen Gründen? 


Im Mai des Jahres 1975 steht in 
Gdynia ein junger Mann vor Gericht. 
Er ist der unterlassenen Hilfeleistung 
angeklagt. Der Tatbestand wird be- 
wiesen. Das Urteil lautet: Ein Jahr 
und sechs Monate Freiheitsentzug, 
ausgesetzt auf eine zweijährige Be- 
währungsfrist. 

Wem hätte Ryszard Bielczyk helfen 
müssen, warum hat er es nicht ge- 
tan? 

Ryszard hat zu seinem wesentlich 
älteren Bruder, dem erfolgreichen 
fünfzigjährigen Boxtrainer Zygmunt, 
kein besonders gutes Verhältnis. 
Ständig fühlt er sich bevormundet, 
weist Einmischungen des großen 
Bruders in sein Leben als verspätete 
Erziehungsversuche ab. Zufällig fin- 
det Ryszard in der Wohnung seines 
Bruders einen ärztlichen Befund, 
durch den er erfährt, daß Zygmunt 


Kasia ist von Ryszard enttäuscht 
und trennt sich von ihm. 


schwer krank ist, der behandelnde 
Arzt teilt ihm auf seine Nachfrage 
mit, daß sein Bruder unheilbar krank 
ist und nur noch kurze Zeit leben 
wird. Die letzten Lebenswochen wer- 
den von schweren seelischen und 
körperlichen Schmerzen geprägt sein. 
Ryszard beginnt, das Verhalten sei- 
nes Bruders, ihr Verhältnis zu ver- 
stehen, beginnt, Zygmunt immer 
mehr zu umsorgen. Zygmunt ahnt, 
daß der Bruder von seiner Krankheit 
weiß. Weder Ryszard noch den Kol- 
legen im Sportklub gegenüber läßt 
er sich seine Krankheit anmerken, 
verausgabt sich dessen ungeachtet 


Noch wehrt sich Zygmunt Bielczyk gegen die jähen Schmerzanfälle. 


erVerurteilte 


beim Training, hat Erfolge, Ryszard 
wird Zeuge eines Schmerzanfalls, er- 
lebt eine Fehlreaktion Zygmunts als 
Zeichen der fortschreitenden Krank- 
heit, 

Als Ryszard eines Tages nach Hause 
kommt, findet er Zygmunt schon fast 
in Agonie, nachdem er sich mit einer 
Überdosis des schmerzstillenden 
Medikaments vergiftet hatte. Zuerst 
will Ryszard retten. Dann trifft er 
eine schuldhafte Entscheidung... 
Andrzej Trzos-Rastawiecki, der Dreh- 
buchautor und Regisseur des Films, 
1933 in Lwow geboren, drehte nach 
Abschluß seines Studiums der 
Mechanik in Kraköw zunächst Ama- 
teurfilme. Er studierte dann an der 
Regiefakultät der Staatlichen Polni- 
schen Filmhochschule in Lödi. Wäh- 
rend des Studiums spezialisierte er 
sich auf Dokumentarfilmregie und 
drehte Fernseh- und Kinodokumen- 
tarfilme, von denen einige mit 
nationalen und internationalen Prei- 
sen ausgezeichnet wurden. Seit 1965 
arbeitete er für das Polnische Fern- 
sehen. Ab 1971 drehte er Kinospiel- 
filme („Lepra“, „Aufzeichnung eines 
Verbrechens", „Der Verurteilte“). 


Versehen oder 
Selbstmordabsicht — 

Ein Film über die Verant- 
wortung für das Leben 


Die langjährige Erfahrung mit dem 
Dokumentarfilm kommt Andrzej 
Trzos-Rastawiecki für seinen Film 
„Der Verurteilte“ zugute. Weitab von 
falscher Sentimentalität, eher im Stil 
aktueller Fernsehberichterstattung, 
beschäftigt er sich in realer, immer 
wieder zum Mitdenken und zur Ein- 
fühlung anregender Sachlichkeit mit 
seinen Helden, ihren Entscheidungen 
und ihrem Schicksal. Der Konflikt, 
den Kranken zu retten, um ihn sei- 
nem Leidensweg preiszugeben, oder 
den Willen des Todkranken zu 
tespektieren, seinem Leben selbst 
ein Ende zu setzen und damit die 
moralische und juristische Schuld der 
unterlassenen Hilfeleistung auf sich 
zu nehmen, wird in Rückblenden und 
Gerichtsszenen detailliert glaubhaft 
gestaltet. 

H.-Jörg Höber 


7 DER VERURTEILTE 


Originaltitel: Skazany 

Ein polnischer Farbfilm 

BUCH und REGIE: 

Andrzej Trzos-Rastawiecki 
KAMERA: Zygmunt Samosiuk 
AUSSTATTUNG: Zbigniew Wer- 
pechowski, Jerzy Sejko 

MUSIK: Konzert Nr. 1 d-Moll 

für Cembalo und Orchester 

von Johann Sebastian Bach 
SOLISTIN: Elibieta Stafanıska- 
Lukowiez 

DARSTELLER: Wojciech Pszoniak 
(Ryszard), Zdzistaw Kozien 
(Zygmunt), Zygmunt Hübner (Staats- 
anwalt), Piotr Pawtowski (Richter), 
Zbigniew Zapasiewicz (Verteidiger), 
Irena Karel, Gabriela Kownacka 


Ohne 


„Wozu brauche ich Eltern und wozu 
brauchen sie mich?“ fragt Roman an 
einer Stelle des Films das Mädchen 
Olga und reflektiert damit einen 
Gedanken, der auch sie bewegt. Es 
ist eine Schlüsselfrage des Films, die 
in drei Schicksalen variiert wird. 
Olga, die bei einem Waldbrand 
ihren Vater verlor und durch die 
Schwäche ihrer eigenen Mutter zu 
einem Stiefkind elterlicher Liebe ge- 
worden ist, verfügt über einen so 
starken Charakter, daß sie gerade 
durch die persönliche Prüfung eigene 
feste Moralvorstellungen gewonnen 
hat. Als sie sie mit einem so labilen 
Partner wie Roman nicht verwirk- 
lichen kann, zieht sie sich auf sich 


Roman hingegen, der unter der Lieb- 
losigkeit seines Elternhauses nicht 
minder gelitten hat, hat seine Erfah- 
rungen für das eigene Leben nicht 
produktiv machen können. „Wozu 
brauche ich ein Kind?“ fragt er Mo- 
nate später seine Frau Olga und 
beweist, daß sein sittliches Empfin- 
den nicht gewachsen ist. 

*Es ist bereits die dritte Generation, 
der gemeinsame Sohn Olgas und 
Romans, die den Wunsch nach Ge- 
borgenheit, Zärtlichkeit und Zusam- 
mengehörigkeit sehr nachdrücklich 
anmeldet. Und Ljonka hat die 
Chance, das Glück einer intakten 
Familie kennenzulernen, weil seine 
Eltern in bitterer Erfahrung gereift 


VATER 


Ein sowjetischer Gegenwartsfilm über die Sehnsucht nach dem Glück 


selbst zurück, sind. 


* a a; PL 
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Die Drehbuchautoren Marija Chal- 
fina und Edgar Smirnow haben mit 
ihrem Film ein Alltagsproblem auf- 
gegriffen, um an die sittliche Verant- 
wortung des Zuschauers zu appei- 
lieren, 

Die sozialistische Gesellschaft er- 
möglicht es jedem Menschen, sich 
nach seinen Fähigkeiten zu entwik- 
keln, sich zu bilden, seinen Platz im 
Leben zu suchen. Damit übernimmt 
der einzelne auch die Verantwortung, 
seine Persönlichkeit so zu formen, 
daß er die Gesellschaft nicht nur 
durch seine Arbeits- und Geistes- 
kraft bereichert, sondern auch durch 
seine moralische und ethische Inte- 
grität. Eigenschaften wie Güte, 
Freundlichkeit, 


Liebe prägen den 


Charakter eines Menschen nicht un- 
wesentlich. Und bereits das kleine 
Kind braucht diese Hülle von Ge- 
borgenheit, um sich harmonisch zu 
entwickeln und seine Fähigkeiten 
ausprägen zu können. 

Um dies anschaulih zu machen, 
wählten die Autoren ein sehr extre- 
mes Beispiel, Nicht immer ist ein so 
gravierendes Unglück wie der Unfall- 
tod des Vaters ein Grund, daß eine 
Familie auseinanderfällt. Viel häufi- 
ger stellen sich Egoismus, Gleich- 
gültigkeit und Resignation als Ur- 
sachen für eine mangelhafte Fami- 
lienzusammengehörigkeit heraus. 

In der künstlerischen Überspitzung 
sahen offenbar die Filmschöpfer die 
Chance, Herz und Verstand des Be- 


trachters gleichermaßen anzurühren. 
Regisseur Wladimir Schamschurin 
schreckt nicht davor zurück, ein sehr 
tristes Milieu zu zeichnen. Skizzen- 
haft porträtiert er die Mutter Olgas 
und den „neuen“ Vater, dessen 
Labilität jede Kommunikation zer- 
stört. Man wünschte sich, einige Ent- 
wicklungslinien genauer verfolgen zu 
können, wie beispielsweise die Läu- 
terung Romans, die man als ge- 
geben hinnehmen muß. Dem Be- 
trachter wird jedoch bewußt gemacht, 
daß Partnerschaft, wie sie zunächst 
in der Familie existiert, als ein Ge- 
schenk betrachtet werden sollte, das 
zu achten und zu schützen jedem 
aufgegeben ist. 

Margit Voss 


OHNE 
VATER 


Originaltitel: Besotzowstschina 
Ein sowjetischer Farbfilm 

aus dem Studio Mosfilm 

BUCH: Marija Chalfina, Edgar 
Smirnow 

REGIE: Wladimir Schamschurin 
KAMERA: Igor Melnikow, 

P. Kusmezow 

AUSSTATTUNG: Sergej Portnoi 
MUSIK: G. Ponomarenko 
DARSTELLER: Jelena Drapeko 
(Olga), Lew Prygunow (Roman), 
Tamara Sjomina (Tamara), Leonid 
Kurawljow (Kescha), Nadeshda 
Fedossowa (Anna Michejewa), 
Roma Truchmanow (Ljonka) 


| Quirl Aljoscha ist der Liebling 


des ganzen Dorfes. 

Nicht nur, weil er 

ohne Vater aufwachsen muß, 

sondern, weil er der Enkel 

jenes unvergessenen Muromzew ist, 2 
der während eines Taigabrandes 
sein Leben opferte, 

um das Dorf vor der Vernichtung 
zu bewahren. 

Mit dem fremden Matrosen 
freundet er sich 

auf Anhieb an, 

ohne zu ahnen, 

daß der Unbekannte sein 

Vater ist. 


Mann.,.bistduKlasse! 


Eine turbulente Farbfilmkomödie mit Glenda Jackson und George Segal 


Der Ehebruch als Leinwandspektakel — der exi- 
stiert, seit die Bilder laufen lernten. Trotzdem: Das 
perfekte Vergnügen am vollendeten oder nur be- 
absichtigten Sündenfall ist rar geblieben. Jetzt 
steht uns eines ins Haus, eine pikante, spritzige 
Komödie um die zahllosen Freuden und Leiden 
beim Genuß verbotener Früchte. 

„Mann, bist du Klasse!" (Originaltitel: A Touch of 
Class) wurde von Melvin Frank inszeniert. Seit 
dreißig Jahren ist dieser Regisseur in Hollywoods 
Unterhaltungsbranche tätig. Seine Devise: 
„Lachen gehörte schon immer zum existentiellen 
Bestandteil des Kinogeschäfts“, verfolgt er bra- 
vourös und routiniert — auch ein wenig mit dem 
offensichtlichen Anspruch, den Herren Wilde oder 
Shaw ein Schälchen Wasser aus seinem Metier 


reichen zu können. 


So funktioniert's nach klassischem 
Vorbild: Er und sie, einer davon 
anderweitig gebunden, beide dem 
Backfischalter schon ein Weilchen 
entwachsen, durchaus situiert im Be- 
ruf, verpflichtet der Erziehung ehe- 
licher Nachkommen, dennoch ausge- 
stattet mit einem kräftigen Appetit 
auf ein amouröses Abenteuer, be- 
gegnen sich per Zufall. Liebe auf den 
ersten Blick ist das nicht, und der 
heimliche Urlaub in Spanien wird 
alles andere als ein Unternehmen 
der reinen Zärtlichkeit, Vicki Allessio, 
geschieden, Modegestalterin, Mutter 
zweier Kinder, und Steve Blackburn, 
Bankier, verheiratet, ebenfalls mit 
Sprößlingen gesegnet, zerreden und 
verpfuschen sich die erste intime Be- 
gegnung — obwohl das Doppelbett 
breit genug ist. Krach gibt es, Tät- 
lichkeiten, ein ungeplanter Hexen- 
schuß bei dem Klassemann verpatzt 
die Schäferstunde. Wut auf die ver- 
fahrene Chose überfällt beide, und 
die Versöhnung tut sich schwer an- 
gesichts der Mühen um Diskretion, 
die das Auftauchen von Londoner 
Bekannten erfordert. 

Bis hierhin geht dieser Film gewohnte 
Pfade. Er schildert die perfekt ange- 
bahnte Affäre — bis sich seine Pro- 


tagonisten tatsächlich ineinander ver- 
lieben. Zurückgekehrt nach London, 
holen Vicki und Steve alles nach. 
Melvin Frank zeigt diese neue, nun 
ernstgemeinte Beziehung ebenso 
komödiantisch überhöht. Er überläßt 
es dem Zuschauer, den bitteren Wer- 
mutstropfen herauszuschmecken. 
Zwei brillante Schauspieler bieten 
ein profundes Kinoamüsement. 
Glenda Jackson, ausgebildet an der 
Königlichen Akademie für drama- 
tische Künste in London, die Büh- 
nen-Eliza (Shaw „Pygmalion") der 
siebziger Londoner Theaterjahre, 
eine Film- und Fernsehcharakterdar- 
stellein von hohen Graden, zeigt 
ihre Vicki Allessio souverän und naiv, 
mit romantischem Einschlag und 
fraulicher List. George Segal, viel- 
beschäftigter Akteur in Hollywood, 
ist ein Komiker des feinen Gefühls. 
Mit mehr täppischem als weltmänni- 
schem Gestus spielt er seinen Lieb- 
haber Steve, ein Antifrauenheld im 
Grunde, und deshalb von den 
Frauen so sehr gemocht. 

„Mann, bist du Klasse!“ — ein Film, 
der runde 100 Minuten Ergötzen an 
einem nie alternden Thema bietet. 


Inge Nössig 


Auf so dramatische Weise endete 
beinahe ihre Liebesaffäre, 

bevor sie überhaupt richtig 
begonnen hatte. Doch wenig später 
ist alles ganz anders. 


MANN, 
BIST DU KLASSE! 


Originaltitel: A Touch of Class 

Ein amerikanisch-englischer Farbfilm 

BUCH: Melvin Frank, Jack Rose 

REGIE: Melvin Frank 

KAMERA; Austin Dempster 

AUSSTATTUNG: Alan Tompkins 

MUSIK: John Cameron 

DARSTELLER: George Segal (Steve 

‚ Blackburn), Glenda Jackson (Vicki 
Allessio), Paul Sorvino (Walter 

Menkes), Hildegard Neil (Gloria 

r Blackburn), Cec Linder (Wendell 
Thompson), K. Callan (Patty Menkes), 

Mary Barclay (Martha Thompson), 

Michael Elwyn (Cecil) 


Ein Krimispaß über einen neapolitanischen Kommissar 


Sienannten ihn 


PlattfuB 


6’ 


Plattfuß, der berühmte 3-Zentner- 
Kommissar ohne Pistole, aber mit 
einer Pranke, für die er einen 
Waffenschein braucht, Kommissar 
Plattfuß ist in seinem Viertel ein 
nicht zu übersehender und hoch an- 
gesehener Mann. Hier hat er sich in 
den zehn Jahren seiner unkonventio- 
nellen Amtswaltung die Fußsohlen 
wundgelaufen, hier im Hafenviertel 
von Neapel kennt er jeden — und 
jeder kennt ihn - vom mickrigen klei- 
nen Gauner bis zum einflußreichen 
großen Mafia-Boß, Auch bei den 
Damen vom horizontalen Gewerbe 
ist er Stammkunde, allerdings nicht 
im herkömmlichen Sinn. 

Plattfuß arbeitet nach dem beliebten 
Motto „eine Hand wäscht die 
andere" und bekommt immer die 
heißen Tips zur rechten Zeit. Sein 
Verdienst ist es, daß in seinem Revier 
das Verbrechen wenigstens nicht 
überhand nahm. Plattfuß bezahlt gut 
für seine Tips, zugegebenermaßen 
mit für einen Polizeimann recht un- 
gewöhnlichen Methoden. Aber wem 
schadet es schon groß, wenn er 
einem kleinen Zigarettenschmuggler 
im Vorübergehen zuraunt, daß gleich 
der Wagen der Zollfohndung um die 
Ecke biegen wird? 

Im Grunde seiner Seele ist Plattfuß 
ein Biedermann, der nur Kamillentee 
trinkt und sich seine Zigarettenration 
vom Kriminalassistenten zuteilen läßt, 
zwei morgens, zwei nachmittags, Wo- 


20 bei er sich täglich Ausnahmen ge- 


stattet, wenn die Situation sich ver- 
schärft, z. B. als sich ein neuer Chef 
an den Schreibtisch und ihm vor die 
Nase setzt. Das ist ein ganz Korrek- 
ter, der die unüblichen Methoden 
seines Kommissars weder würdigt 
noch billigt, sondern ihn sogar vom 
Dienst suspendiert. Und das just in 
dem Monient, wo ein Mann von sei- 
ner Erfahrung — und seinen Verbin- 
dungen! - erst recht vonnöten 
wäre... 

Mit „Sie nannten ihn Plattfuß“ ge- 
langt ein Kriminalfilm in unsere 
Kinos, der absolut nicht ernst ge- 
nommen sein will.- Namhafte Dar- 
steller runden den Spaß ab, so u.a. 
Bud Spencer als superschwergewich- 
tiger Kommissar und der Krimi- 
experte Raymond Pellegrin, der auch 
hier wieder als Anwalt des Ver- 
brechens agiert. 


SIE NANNTEN 
IHN PLATTFUSS 


Originaltitel: Piedone los Birro 
Eine italienisch-französische 
Kriminalkomödie in Farbe 
BUCH: Nicol Badalucca 

REGIE: Luciano Vincenzoni 
KAMERA: Silvano Ippoliti 
MUSIK: Guido und Maurizio 

de Angelis 

DARSTELLER: Bud Spencer (Rizzo), 
Adalberto Maria Merli, Raymond 
Pellegrin, Juliette Mayniel 


Eines Tages versucht die Konkur- 
renz aus Marseille, in Neapel eine 
Rauschgiftfiliale zu errichten, 

denn da gab’s bisher keine Drogen. 
Verständlich, daß sie einerseits 

auf das volle Verständnis jener 
Mafiosi stoßen, die bisher in 

Sachen Geld und Macht zu kurz 
gekommen sind, daß sie aber ande- 
rerseits mit dem entschiedenen 
Widerstand der Mafia-Bosse 
rechnen müssen. Nur die Polizei 
brauchen sie nicht zu fürchten — 
Plattfuß ist vom Dienst suspendiert 
und der neue Chef... 


Ichbinein 


Schmetterling 


Die amüsante Geschichte 


einer kurzen Fernsehkarriere — 


Ein heiterer Gegenwartsfilm aus Polen 


Verwunderliches geschieht: Bau- 
ingenieur Karwowski wird in einer 
Fernsehsendung zum „Menschen des 
Monats“ gewählt und versucht fortan 
— ein anderer zu werden. Beein- 
druckt von plötzlicher Prominenz und 
begeistert von der Lebensweise der 
Fernsehleute, lebt Karwowski, der 
freundliche, zuverlässige Ingenieur 
auf der Großbaustelle Zentralbahn- 
hof im Herzen Warschaus, ein zwei- 
tes Leben, 

Das Milieu der Regisseure, Fern- 
sehreporter, Schlagerstars und 
Schauspieler zieht den 40jährigen zu- 


nächst mächtig an, öffnet ihm den: 


Blick in eine relativ unbekannte Welt 
der anderen Lebensformen und Ge- 
wohnheiten.. Aber „oft beweist der 
Mensch erst in einer ihm fremden 
Umgebung die Fähigkeit zu einem 
neuen, produktiven Blick auf die 
Werte seines Lebens.“ Auch Inge- 
nieur Karwowski begreift nach sei- 
nem Ausflug in die Tele-Studios und 
in die Arme der Sängerin Irena noch 
rechtzeitig, daß dieses neue Leben 
für ihn doch nicht das richtige ist. 

Regisseur Jerzy Gruza hat den Stoff 
einer erfolgreichen polnischen Fern- 
sehserie („Die Vierzigjährigen") zu 
diesem Spielfilm umgearbeitet, den 
er heiter, mit ironischen Zwischen- 
tönen und hintergründigem Witz er- 
zählt. Da ist das Auswahlverfahren 
für den „Menschen des Monats“, bei 
dem Kandidat Karwowski zwischen 
Generaldirektor und Minister sitzt, 
nur damit gleichsam über seinen 
Kopf geredet werden kann. Da sind 
die kleinen und die großen Tricks, 
mit denen sich die Fernsehstars und 
vor allem der Reporter und Regisseur 
der Sendung „Mensch des Monats“ 
vor den Kandidaten ;spreizen. Da ist 
die aufgeregte Familie Karwowski, 
die geschlossen und total aus dem 
Häuschen vor dem Fernseher sitzt, 
aber vor lauter Aufregung und Tele- 
fonanrufen den Auftritt des Familien- 
oberhauptes beinahe verpaßt. Da 
sind die Stunden zwischen Kar- 
wowski und Irena, in denen der Bau- 
ingenieur vergeblich versucht, eine 
andere Lebensart zu kopieren. Und 
da ist die Welle des Erfolges, die 
den „Menschen des Monats“ erfaßt. 
Er kommt kaum noch zu normaler 
Arbeit, ist ständig Fotoobjektiven 
und Reporterfragen ausgesetzt und 
wird sogar mitten auf dem Bau- 
gelände zum „Dressman“ gekürt. 

Die augenzwinkernde Ironie des 


Wacek, eine Marionette, soll 
gewissermaßen den Kontakt zum 
Fernsehpublikum erleichtern. 


Aufnahmen als „Dressman“. Stefan 
Karwowski ist berauscht 
vom Erfolg, von der neuen 


Umgebung und von der Sängerin 
Irena, die er während der Arbeit 
im Fernsehstudio kennenlernte, 


Films richtet sich sowohl gegen 
falsche Idole und Klischeevorstellun- 
gen von attraktiven Berufen, als auch 
gegen jene, die diese Schablonen 
pflegen oder ihnen leichtgläubig zum 
Opfer fallen, 

Heiter und unbeschwert wie er be- 
gann, endet der Film. Was nicht hei- 
Ben soll, daß dieser polnische Kino- 
beitrag nicht auch Gelegenheit zum 
Nachdenken gäbe. 


ICH BIN EIN 
SCHMETTERLING 
Originaltitel: Motylem jestem 
Ein polnischer Farbfilm 
BUCH: Jerzy Gruza, Krzysztof 
Teodor Toeplitz 
REGIE: Jerzy Gruza 
KAMERA: Mieczystaw Jahoda 
MUSIK: Jerzy Matuszkiewicz, 
A. Korzyniski 
AUSSTATTUNG: Helena Dobro- 
wolska, Teresa Gatkowska 
DARSTELLER: Andrzej Kopiczyniski, 
Irena Jarocka, Irena Kwiatkowska, 
Anna Seniuk, Piotr Kgkolewski, 
Janusz Ktosinski, Roman Ktosowski, 
Bogdan tazuka - u.a. 


Mitten am hellichten Tag und 
mitten auf einer menschen- 
belebten Straße Sofias fallen 
plötzlich Schüsse. Das Opfer, 
ein kommunistischer Abgeord- 
neter, sinkt tödlich getroffen 
zusammen. Der Täter kann 
unerkannt entkommen. Er ist 
ein Agent der Geheimpolizei. 
Die faschistische Regierung 
des Diktators Cankow hat sich 
wieder einmal eines ihrer Geg- 
ner auf verbrecherische Weise 
entledigt. 


General Russew 


An den Chef 
der öffentlichen Sicherheit 
Persönlich vertraulich 


Ich ordne an, Listen von allen Funk- 
tionären der Einheitsfront aufzustel- 
len: von den Kommunisten und 
denen des Bauernverbandes. Von 
allen, die sie mit Wort und Tat unter- 


stützt haben, von allen, die als ihre 
Sympathisanten verdächtigt werden. 
In den Listen sind vor allem diejeni- 
gen zu erfassen, die den Willen oder 
das Hirn der Partei darstellen. Die 
Listen sind von den Bezirkschefs per- 
sönlich aufzustellen und von ihnen 
unter allerstrengstem Verschluß auf- 
zubewahren. 

Der Befehl des Ministeriums wird nur 
aus einem Wort bestehen: „Han- 
deln!“ — und das bedeutet, unver- 
züglich alle zu verhaften. 


Minister für Innere Angelegenheiten 
General Russew 


Sofia, 21. Juni 1924 


Unter den strengsten konspirativen 
Vorsichtsmaßregeln treffen sich in 
einer unverdächtigen Wohnung die 
in der Illegalität lebenden führenden 
Funktionäre der Einheitsfront. Sie 
wissen, was die Regierung plant, sie 
kennen die drohende Gefahr. Sie 
müssen eine Entscheidung über die 
künftige Linie des politischen Kamp- 
fes treffen. Zwei Ansichten stehen 
sich gegenüber. Die einen meinen, 
daß man auf Terror mit Terror ant- 
worten muß, mit Attentaten, mit dem 
bewaffneten Kampf. Die anderen 
sind davon überzeugt, daß terrori- 
stische Einzelaktionen nichts ausrich- 
ten können, daß durch sie nur noch 
viel schärfere Repressalien provoziert 
werden und es vielmehr darauf an- 
kommt, die Massen zu gewinnen und 
eine breite Einheitsfront aller opposi- 
tionellen Kräfte zu schaffen. 


Das ist Bulgarien in der Mitte der 
zwanziger Jahre, nach dem faschisti- 
schen Militärputsch vom Juni 1923 
und dem blutig niedergeschlagenen 
antifaschistischen Septemberaufstand 
im selben Jahr. Jetzt schreibt man 
1925,, und eine Staatskrise reift 
heran. Noch können die Arbeiter in 
mächtigen Demonstrationen durch 
die Straßen von Sofia ziehen. Nach 
erheben im Parlament mutige Abge- 
ordnete ihre Stimme gegen die Ver- 
brechen der Regierung. Noch gibt es 
progressive bürgerliche Journalisten, 
die die Wahrheit zu schreiben 
wagen. Noch zögert selbst der Zar, 
alle Maßnahmen des Diktators Can- 
kow zu billigen. Noch ist über die 
Zukunft des Landes nicht entschie- 
den. Aber eines ist klar: Diese Ent- 
scheidung wird und muß bald fallen. 


%* 


Drehbuchautor Angel Wagenstein, 
bei uns vor. allem bekannt durch 
seine Zusammenarbeit mit Konrad 
Wolf („Sterne“, „Goya“), und Regis- 
seur Ljudmil Stajkow („Liebe“) geben 
ein packendes Bild dieser Situation. 
Sie geben es faktenreich und fakten- 
genau. Sie lassen die authentischen 
historischen Persönlichkeiten jener 
Zeit lebendig werden, auf beiden 
Seiten der Barrikade. Sie entwerfen 
markante und bewegende Einzel- 
schicksale. Etwa das’des Mädchens 
Ljuba, das als Kurier für die illegale 
KP arbeitet und zur Absicherung die- 
ser Aufgabe eine Scheinehe mit 
einem Offizier eingeht. Dieser Offi- 
zier aber — was ist er? Ein Patriot? 
Ein Verräter? 

Eindringlich gestaltet ist die Atmo- 
sphäre des Verhängnisses, das über 
dem Land lastet. Scharf zugespitzt 
wird die Frage gestellt: Kann indivi- 
dueller Terror ein Mittel des revolu- 
tionären Kampfes sein? 

Am 16. April 1925 explodiert während 
der Trauerfeierlichkeiten für den er- 
mordeten Exgeneral Georgiew in der 
Sofioter Kathedrale „Sweta Nedelja“ 
eine Sprengstoffladung. Der Zar und 
die Mitglieder der Regierung, denen 
das Attentat gegolten hatte, bleiben 
unverletzt: Für das Regime aber ist 
das Attentat ein willkommener Vor- 
wand, eine grausame und blutige 
Verfolgung aller fortschrittlichen 
Kräfte zu entfesseln, der Tausende 
zum Opfer fallen. 


Zwei Männer in einem von Militär 
und Polizei umstellten Haus. Der 
eine soll den anderen zur Kapitula- 
tion bewegen, und beider Lage ist 
aussichtslos. Beide sind Revolutio- 
näre, beide Funktionäre der illegalen 
BKP. Der eine ist den falschen Weg 
des Terrors gegangen, der andere 
vertrat die richtige Linie des poli- 
tischen Massenkampfes. Nun kämp- 
fen sie gemeinsam im Angesicht des 
Todes, wehren sich bis zum letzten 
Blutstropfen, bleiben ihrer Sache bis 
zum letzten Atemzug treu. 


„Jede Tyrannei — so schwarz sie auch 
sei — ist nur ein Komma in der histo- 
rischen Entwicklung der Menschheit, 
niemals ein Punkt!“ 

Geo Milew, Dichter 

ermordet 1925 


Die Geschichte hat ihm tausendfach 
Recht gegeben. 


ATTENTAT 
IN DER 
KATHEDRALE 


Originaltitel: Usupelnjenje do prawa 
a ochronie panstwa (Ergänzung 
zum Gesetz zur Sicherung 

des Staates) 

Ein bulgarischer Farbfilm 

BUCH: Angel Wagenstein 

REGIE: Ljudmil Stajkow 

KAMERA: Boris Janakiew 

MUSIK: Simeon Pironkow 
DARSTELLER: Stephan Gezow, Iwan 
Kondow, Georgi Georgiew-Gez, 
Violetta Donewa, Kosta Zonew — 
uva 
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Mella 


EINE KUBANISCHE BIOGRAPHIE 


Stationen eines furchtlosen Lebens 


Eine der herausragenden Persönlich- 
keiten in den revolutionären Kämp- 
fen auf Kuba ist der Held dieses 
dokumentarischen Spielfilms. Ge- 
schildert werden die letzten Jahre im 
kurzen Leben des Julio Antonio 
Mella, die zugleich entscheidende 
Jahre in der Geschichte der Karibi- 
schen Insel gewesen sind: Es war die 
dramatische Zeit der Gründung und 
ersten Bewährung der Kommunisti- 
schen Partei Kubas. Eines ihrer Grün- 
dungsmitglieder war der 21jährige 
Studentenführer Mella, 

Die Gestalt dieses Mannes lebt im 
Gedächtnis des kubanischen Volkes 
als „Brücke“ zwischen Jose Marti und 
Fidel Castro. Alle drei gehörten zur 
demokratischen Intelligenz, und 
jeder von ihnen trat zu seiner Zeit 
an die Spitze der Volksbewegung, 
um die nationale und soziale Be- 
freiungsrevolution weiterzuführen 
und zu vollenden. 

Der Film setzt ein zu einem Zeit- 
punkt, als sich der 18jährige Tuch- 
händlersohn Mella an der Universi- 
tät in Havanna kraft seines Mutes, 
seines Verstandes und seiner rheto- 
rischen Begabung zum führenden 
Kopf der progressiven Studenten- 
bewegung profiliert. Noch sind seine 
Forderungen von reformistischen 


Von der Machado-Diktatur wurden 
alle Studentendemonstrationen 
brutal auseinandergeknüppelt, 
die „Rädelsführer“ verhaftet. 


Illusionen gekennzeichnet. Er glaubt, 
daß eine Reform der Universität eine 
Demokratisierung des gesamten 
öffentlichen Lebens nach sich ziehen 
würde. Der Sieg der reaktionären 
Gegenreform, das gewaltsame Vor- 
gehen des Staates gegen die Stu- 
denten bei der Besetzung der Uni- 
versität führen ihn bald zu Einsich- 
ten, die entscheidend sind für sein 
weiteres Leben: Auf dem ersten 
nationalen Studentenkongreß 1923 
in Havanna hält Mella das Haupt- 
referat, in dem er eine neue Gesell- 
schaft fordert und. von der Notwen- 
digkeit der Machtergreifung durch 
das Proletariat spricht. Eine Grund- 
bedingung für den Erfolg des eige- 
nen Kampfes war für Mella Solidari- 
tät und Klassenbrüderschaft mit dem 
Land des Roten Oktober. Der Film 
hebt das in einigen eindrucksvollen 
Szenen besonders hervor. 

Mit ihrem Film über den glühenden 
Patrioten Mella, der 1929 von ge- 
dungenen Mördern feige erschossen 
wurde, wollen die kubanischen Film- 
schaffenden kein Denkmal errichten. 
Es geht ihnen vielmehr um die Be- 
wahrung und schöpferische Anwen- 
dung entscheidender Kampferfahrun- 
gen der kommunistischen Bewegung 
auf diesem Teilabschnitt eines opfer- 
reichen, aber kontinuierlichen Weges 
zum sozialistischen Kuba. 

Diese künstlerische Absicht prägt 
den besonderen, ja eigentümlichen 
Stil des Films. Er knüpft an eine Ten- 
denz zum Dokumentarischen in der 


u 


kubanischen Filmproduktion der letz- 
ten Jahre an, wie sie unter anderem 
schon in den bei uns gezeigten 
Streifen „Der Mann von Maisinicu“ 
und „Sie haben das Wort“ zu beob- 
achten war. 

Zuweilen hat „Mella“ den Charakter 
einer atemlos vorgetragenen Ereig- 
nisreportage. Die Dramatik der Ge- 
schichte wird unmittelbar spürbar 
bei der .szenischen Rekonstruktion 
der Studentenunruhen 1923 an der 
Universität von Havanna, der Ereig- 
nisse bis zur Parteigründung, der be- 
wegenden Solidaritätsaktionen zur 
Befreiung Mellas aus dem Kerker des 
Diktators Machado. 

An anderer Stelle dagegen fordert 
der Film durch didaktische Einschübe, 
Zwischentexte, Standfotos zum Über- 
legen, zum Vergleichen mit eigener 
Erfahrung heraus. Umfangreich zitier- 
tes dokumentarisches Material ver- 
weist auf die Authentizität der ge- 
schilderten Ereignisse. Auch das ge- 
hört zur besonderen Faszination die- 
ses Films: Die Frische, die Konse- 
quenz, mit der die kubanische Film- 
kunst auf die Entwicklung eines akti- 
ven und lebendigen Geschichts- 
bewußtseins beim Zuschauer zielt. 
Hannes Peter 


Im mexikanischen Exil arbeitet 
er als politischer Journalist 
weiter für den Sturz 

der Machado-Diktatur auf Kuba. 
(Foto links) 


Nichts kann den Kommunisten 
Julio Antonio Mella beugen, er 
ist immer in der ersten Reihe 
der Kämpfenden zu finden. 
(Foto oben) 


Mella ist ein leidenschaftlicher 
und begeisternder Redner 
(Foto links) 


MELLA. 
EINE KUBANISCHE 
BIOGRAPHIE 


Originaltitel: Mella 

Ein kubanischer Farbfilm 

BUCH: Enrique Pineda Barnet, 
Julio Garcia Espinosa, Eduardo 
Rodriguez, Manuel Octavio Gömez, 
Jose Massip 

REGIE: Enrique Pineda Barnet 
KAMERA: Jos& Tabio Palma 
AUSSTATTUNG: Pedro Garcia- 
Espinosa, Carlos Arditti 

MUSIK: Carlos Farinas 
DARSTELLER: Sergio Corrieri (Mella), 
Norma Martinez (Tina), Armando 
Soler, Juan Carlos Romero, Genaro 
Goss, Mario Martinez Casado, 

Angel Espasande 
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Neun Monate 


Neun Monate währt die Liebe zwi- a 

schen Juli und Jänos, und sie ist auch ” " en in 
dann nicht zu Ende, wenn sich das 
Mädchen von dem Manne trennt, un- 

mittelbar vor der Hochzeit, kurz vor er 
der Entbindung. Trennend ist nur, 

was jeder von ihnen unter Liebe ver- 

steht: er, in dominierend-behütender “> 
Ernährerrolle, den Ausschließlich- ® 
keitsanspruch des Mannes auf die su“ 

Frau, sie die gleichberechtigte Part- 
nerschaft beider mit unabdingbarem 
Anspruch der Frau auch auf eigene 
Entwicklung. . \ 

Keine enttäuschte Liebe also im 

landläufigen Sinne, keine falschen ”"” u + 


Versprechungen, kein „Sitzenlassen”, Kr ; r * 
kein Betrug. Oder doch? Die Arbei- m .. raw ur. 


enge ine ae a v m 


terin Juli, in die Stadt gekommen, 2 + . e 

einen neuen Beginn zu finden, hatte e L . nn „ 3 ae yYank 

sich Stärkung versprochen von Jänos, : “ or u net nie dr. | 
Anteilnahme an ihrem Studium, Ver- eh an u wer Du - N 

ständnis für ihr Kind und das freund- ” "y 


schaftliche Verhältnis ‚zu dessen 
Vater. Sie fühlt sich alleingelassen, 
allein mit dem Lernen, der Hinwen- 
dung zu ihrem Jungen, allein auch 
in Jänos’ kleinbürgerlich denkender 
Familie. Und es ist ein Betrug an 
ihrer Energie, ihrem Können, ihrer 
Begabung, nur Hausfrau und Mutter 
und Geliebte sein zu sollen; ein Be- 
trug trotz des neuen Hauses, der ge- 
sicherten Existenz, des Ansehens, das 
der Ingenieur und der Werkteilleiter 
Janos genießt... 

Die ungarische Regisseurin Märta 
Meszäros, mehrfach schon hervor- 
getreten durch sogenannte Frauen- 
themen, international bekannt durch 
den auch bei uns gespielten Film 
„Adoption“, ist keineswegs eine 
Männerfeindin. Sie ist nur ehrlich. 
Von ihrem Bildhauer-Vater mit dem 
Blick fürs Detail geschult, von der 
Dokumentarfilmarbeit her in nüchter- 
ner Sicht geübt, als Frau empfindsam 
für Probleme der Emanzipation und 
als Marxistin bemüht, Widersprüche 
zwischen objektiven Möglichkeiten 
und subjektiver Realität aufzudecken, 
legt sie den Finger — wenn’s auch 
weh tut — genau auf den neural- 
gischen Punkt jeder Geschlechter- 
beziehung: die Gleichberechtigung 
de jure und de facto. 

Und wie schon in vorhergehenden 
Filmen scheut Märta Meszäros sich 
nicht, Liebe zu zeigen, wie sie wirk- 
lich ist: Leidenschaftliche Hingabe 
und Zärtlichkeit, Begierde aber auch, 
selbst Brutalität. Das gelöste Gesicht 
und den schönen Körper ebenso wie 
das von Qual entstellte Antlitz, die 
Zuckungen desselben Leibes in 
Wehen, doppeltem Schmerz von 
Körper und Seele. Dazu echte Fabrik- 
atmosphäre, keine aufpolierte, und 
Kleinstadtmilieu mit rauchspeienden 


Jänos hat versagt. Er scheute sich, 

seiner Familie von Julis Sohn 

zu erzählen. Als sie es selber tut DE 

und die Fam „Skandal!“ zetert, x“ A 
26 distanziert er sich von Juli. - 


Ein ungarischer Gegenwartsfilm von Märta Meszaros 


Schloten, grau und verregnet. Und 
sie verpflichtete als Juli Lili Monori, 
derzeit wohl profilierteste jugend- 
liche Charakterdarstellerin des unga- 
rischen Films, die — adäquat zu 
Märta Meszäros' Anliegen — den Mut 
hat, nicht'nur anziehend zu sein (von 
innen .her ausstrahlend, denn sie ist 
nicht das, was man herkömmlich eine 
Schönheit nennt, Durchschnittstyp 
mehr, der Identifikation erlaubt), 
sondern auch schonungslos verheult, 
schmerzverzerrt verloren, unge- 
schminkt menschlich. 

Ungeschminkt — bestes Prädikat für 
den ganzen Film, von freimütig- 
ästhetischer Erotik bis zur natur- 
getreuen Entbindung. Keine Be- 
schönigung der Liebe, aber auch 
kein Abstrich. Keine Verkleisterung 
von Problemen, jedoch auch keine 
Dramatisierung. Die Feststellung 
eben: $o ist das zuweilen noch mit 
dem überkommenen Rollenverhalten 
des Mannes, trotz aller guten Ge- 
setze. So ist das sogar ziemlich 
häufig noch... Und ein offener Aus- 
gang, einer mit Spielraum zum Den- 
ken und Handeln. Ein etwas unbe- 
quemer Film vielleicht für manchen, 
doch ein faszinierend aufrichtiger. 
Dörte Säckl 


NEUN 
MONATE 


Originaltitel: Kilenc hönap 

Ein ungarischer Farbfilm 

BUCH: Gyula Hernädi, Ildik6 
Körödi, Märta Meszäros 

REGIE: Märta Meszäros 

KAMERA: Jänos Kende 
AUSSTATTUNG: Tamäs Banovich, 
Eva Martin 

MUSIK: György Koväcs 
DARSTELLER: Lili Monori (Juli), 
Jan Nowicki (Janos), Djoko Roszics 
(Professor), Kati Berek (Julis Mutter) 


Tags im Hüttenwerk, abends über 
den Büchern, am Wochenende 

bei ihrem Jungen, den die Groß- 
mutter betreut. Julis Leben ist 
nicht gerade leicht, aber sie 

will ihr Fernstudium abschließen, 
Agronom werden. (Foto links) 


Jänos, diplomierter Ingenieur, 
Betriebsteilleiter 

mit Perspektive, bietet Juli 

Herz, Hand und Haus. Aber Juli 
will mehr, als nur Hausfrau, 
Mutter und Geliebte sein.. 

(Foto unten) 


4 Julis Verhältnis zum Vater ihres 
' Kindes ist von freundschaftlichen 
Gefühlen bestimmt. Absolut unbe- 
greifbar für Jänos. (Foto links) 


Endlich verstehen wir uns 


Liebe mit vierzehn — 


Eine Alltagskomödie aus der CSSR 


Es geht um die Liebel Daß sie in 
allen Altersklassen himmelhoch- 
jauchzend oder zu Tode betrübt 
machen kann, das ist eine Binsen- 
weisheit. Die Faustregel jedoch: 
Von der ersten Liebe kann man die 
meisten schnell heilen — überprüfe 
man nach eigenen Erfahrungen. 
Der tschechoslowakische Farbfilm 
„Endlich verstehen wir uns“ von 
Jaroslav Papousek braucht eine 
ganze Weile, um seinen jungen 
Protagonisten der Roßkur in soge- 
nannter Sache zu unterwerfen. Pavel 
Horäk, Oberschüler, vierzehn Jahre 
und einziger Sohn redlicher Eltern, 
kontaktfreudig, der Lyrik zugeneigt 
seit er die hübsche Mitschülerin 
Zusana anbetet, scheitert nach der 
Rückkehr von einem Erholungsauf- 
enthalt an ganzen zehn Zentimetern 
Haupteslänge. Sein Mädchen ist ihm 
buchstäblich über den Kopf ge- 
wachsen, und der „Eiffelturm“, der 
längste „Mann“ der Klasse, hat sie 
ihm weggeschnappt. 

Die Folgen dieses rapiden Wachs- 
tums spürt die gesamte Familie des 
Pavel Horäk! Statt der Einsen hagelt 
es Vieren und Fünfen, statt der ge- 
wohnten Lobe der Lehrer kommen 
Beschwerden ins Haus. Ein ange- 
sehener, liebenswürdiger Junge prü- 
gelt sich, schubst den Schuldirektor 
auf dem Gang, schweigt, döst, iBt 
nicht, hockt in seinem Zimmer oder 
rennt planlos durch die Straßen. 
Flegeljahre? Kurnachwirkungen? Wer 
kommt schon auf Liebeskummer! Die 
Horäks zermartern sich im Familien- 
rat den Kopf. Nur Opa, der eigent- 
lich gar keine Ahnung mehr haben 
„dürfte“ von solchen Dingen, kommt 
der Sache näher. Der charmante 
Witwer, ein vitaler lebenskluger 
Mann, der rein zufällig, aber ziel- 
strebig nur Damen verehrt, die immer 
einen Kopf größer sind als er — der 
legt den Finger auf die wunde Stelle, 
Und wenn er auch kein Allheilmittel 
für seinen Enkel bereit hat, das 
Leben selbst kuriert den Jungen. 
Pavla tritt in Pavels Dasein, ein ge- 
scheites, selbstbewußtes Mädchen, 
das niemals mit dämlichen Burschen 
geht, und Paul kann seine Paula 
küssen, indem er sich zu ihr hin- 
unterbeugt. Endlich verstehen wir 
uns, sagen die Horäksl 

Der Gegenwartsfiim von Jaroslav 
Papousek erzählt eine kleine, unauf- 
wendige Geschichte. Alltagsprosa, 
Leinwandskizze, mit betont Iyrischen 
Akzenten! Aber wie die keineswegs 
weltbewegenden Begebenheiten um 
Pavel, seine Familie und seine 


Endlich hat er SIE! Oder hat sie 
IHN? Auf jeden Fall — 
sie haben sich, Pavel und Pavlal 


28 (Foto rechts) 


Freunde ins Bild gesetzt sind — das 
ist sehenswert — vor allem im Detail. 
Ohne Sentimentalität über die Ver- 
haltensweisen Verliebte, ohne 
Klischeevorstellungen über die 
ersten Erlebnisse junger Leute wird 
in diesem Streifen das gesunde, 
natürliche Bedürfnis nach Partner- 
schaft gestaltet. Eine Komödie voller 
spritziger Dialoge und ohne moralin- 
saure Vorhaltungen kommt auf uns 
zu, und ihr großer Vorzug ist: Die 
Irrungen und Wirrungen der Kind- 
lich-Erwachsenen und auch die der 
Erwachsen-Kindlichen können be- 
lächelt — niemals verlacht werden. 
Ein feinfühlig-pointierter Film bietet 
sich an, und Regisseur Papousek 
nennt seine Arbeit eine poetisch ge- 
stimmte Komödie. 

In den Hauptrollen der Jugend- 
lichen agieren keine Berufsschau- 
spieler. Schülerinnen und Schüler 
spielen ihre „Erfahrungen“ mit der 


Liebe, Das ist reizvoll, liebenswert 
und realitätsnah. 
- sig 

ENDLICH 

VERSTEHEN WIR UNS 
Originaltitel: Koneön& si rozumime 


Ein tschechoslowakischer Farbfilm 
aus dem Studio Barrandov 

BUCH und REGIE: Jaroslav Papousek 
KAMERA: Miroslav Ondfidek 
AUSSTATTUNG: Bohumil Pokorny 
MUSIK: Karel Mares 

DARSTELLER: Jifi Pleskot (Däda 
Bousa), Richard Medek (Pavel 
Horäk), Zdena Hadrbolcovs (Mutter 
Horäk), Karel Augusta (Vater Horäk), 
Zuzana Bydzovskä (Pavla) 


m 


Da nützt selbst Hypnotisieren nichts — Zusana will von Pavel 
nichts mehr wissen. 


f WW e 


Der Zauberlehrling. Opa ist ein viel umschwärmter Mann — 
wie macht er das bloß? 


KINO fürKinder 


Der Star dieses Films hat noch keine 
große Karriere aufzuweisen, dennoch 
steht er seinen namhaften Kollegen 
an Popularität nicht nach. Mehr 
denn je erfreut sich Terezka, die fil- 
mende Schimpansin im Zoo von Libe- 
rec, der Beliebtheit von groß und 
klein, seit sie nun auch auf der Lein- 
wand ihre Späße trieb. Auch im Film 
heißt sie Terezka und spielt ihre 
Rolle als verwaistes Schimpansen- 
kind, das der Tierarzt Dr. Tesaf von 
einer Expeditionsreise mitbringt. 

Für den kleinen Fremdling ist es 
schwer, das freie Leben in der Wild- 
nis zu vergessen und sich hinter den 
Gitterstäben im Käfig einzugewöh- 
nen. Auch fehlt ihm die Nestwärme; 
er verweigert die Nahrung und zeigt 
keine Neigung, herumzutollen wie 
seine Artgenossen. 

So muß sich schließlich Frau Tesaf in 
das Unvermeidliche fügen und 
Terezka als Logiergast zu Hause auf- 
nehmen. Natürlich zum Jubel ihrer 
beiden Söhne Robert und Martin, die 
das Kinderzimmer mit Baumstrünken 
und ‘Pflanzen in ein Urwaldparadies 
verwandeln, Terezka lehren, wie man 
manierlich am Familientisch ißt, und 
sie sogar in die Schule mitnehmen. 
Eine solch ungewöhnliche Freund- 
schaft erregt den Neid der Kinder in 
der Umgebung, und so geschieht es, 
daß eines Tages. Terezka entführt 


wird, und eine große Suchaktion be- 
ginnt, 

Josef Pinkava der 57jährige 
tschechoslowakische Regisseur, wid- 
met sich seit seinem Debüt im Jahre 


1959 vor allem Filmen für Kinder.und - 


über sie. Er schuf etliche Trick- und 
Kurzfilme, die mit nationalen und 
internationalen Preisen ausgezeich- 
net wurden, und stellte 1962 seinen 
ersten abendfüllenden Spielfilm 
„Ferien mit Minka* vor. Bei uns ist 
besonders sein Film „Kapitän Korda“ 
noch in guter Erinnerung. Auch mit 
dem vorhergehenden Film wendet er 
sich an das junge Publikum. Doch 
ganz sicher wird die Geschichte der 
Affin Terezka, die mit viel Liebe und 
Einfühlungsvermögen erzählt ist, auch 
den erwachsenen Tierfreunden 
Freude bereiten. M.L. 


Ein Affe am Familientisch 


In der Hauptrolle: 


Die Schimpansin Terezka aus dem Zoo von Liberec 


2) 


Zwar hat sich Terezka das Kleckern 
noch nicht ganz abgewöhnt, aber 
sie weiß doch schon recht geschickt 
den Löffel zu gebrauchen. 

(Foto unten) 


EIN AFFE 
AM FAMILIENTISCH 


Originaltitel: Terezu bych kvüli 
zädne holce neopustil 

Ein tschechoslowakischer Farbfilm 
aus dem Studio Gottwaldov 

BUCH: Dimitrij Plichta, Josef Pinkava 
REGIE: Josef Pinkava 

KAMERA: Karel Popecky 
AUSSTATTUNG: Zden&k Rozkopal 
MUSIK: Angelo Michajlov 
DARSTELLER: Der Schimpanse 
„Terezka“ aus dem Zoo in Liberec 
(Titelrolle), Norbert Judt (Robert), 
Ivan Poläsek (Martin), Lud&k Munzar 
(Dr. Tesar, ihr Vater), Jana Hlava- 
&ovä (ihre Mutter), Katka Zatovi- 
&ova (Marcela), Roman Cada (Pepik), 
Michal Suchänek (Honzik), Karel 
Poläsek (Jarda) — u.a. 


Martin ahnt nicht, daß seine 
Freundin Marcela ein doppeltes 
Spiel spielt, daß ihre Freund- 
schaft durchaus zweckgebunden ist. 
(Foto oben) 


Vater ist wieder zurück, und er hat 
einen Affen mitgebracht, 

einen richtigen lebendigen. 

(Foto unten) 


30 


Die letzten 
'Sommerta 


Ein Mann in den besten Jahren — 
das ist Dinu Bunea, die Hauptfigur 


dieses rumänischen Gegenwarts- 
films. Schriebe dieser Dinu seinen 
Lebenslauf, er könnte sich kurz fas- 
sen: Bauarbeiter, Student, Ingenieur, 
Leiter einer Großbaustelle; Familie: 
Keine! Dinu Bunea gehört zu jener 
mittleren Generation unserer Tage, 
die nicht mehr am Krieg teilnahm, 
die begeisterungsfähig und lern- 
begierig in den Frieden trat, die er- 
wachsen wurde und reif mit den viel- 
fältigen Aufgaben, die eine soziali- 
stische Welt seinen Bürgern anbot 
und abforderte. 


Alltagsepisoden aufeiner Großbaustelle 


So ist er herumgekommen, neugierig 
auf sich und auf andere. So hat er 
Verantwortung übernommen, freiwil- 
lig und auch dazu gedrängt. Er hat 
in Baracken gelebt, oft die Nacht 
zum Tage gemacht; er hat sich nicht 
geschont — und er wollte sich auch 
nicht schonen. In einem fragwürdi- 
gen Verzicht auf persönliches Glück 
hat er sich in Arbeitsfülle geflüchtet, 
obwohl Elvira, seine Jugendliebe, 
noch immer auf ein gemeinsames 
Leben mit ihm hofft. 

Die Filmhandlung setzt zu jenem 
Zeitpunkt ein, als Buneas „ewige“ 
Braut — wie jedes Jahr — ein paar 


Sommertage zu ihm auf Urlaub 
kommt. Schwierigkeiten auf der Bau- 
stelle, die Havarie eines Groß- 
aggregats, der lebensgefährliche Un- 
fall eines Freundes überschatten das 
Zusammensein. Wieder einmal bleibt 
keine Zeit, ihre Angelegenheiten zu 
ordnen. Elvira reist ab. Bunea aber 
gibt sich zum ersten Mal Rechen- 
schaft über seine persönlichen Be- 
lange. 

Der Film unternimmt den Versuch, 
in die Auseinandersetzungen einzu- 
greifen, die nicht nur in Rumänien 
um die Verwirklichung sozialistischer 
Lebensideale geführt werden. 


ee. 


Wie soll man hier und heute sinnvoll 
und erfüllt leben — zum Nutzen der 
Gesellschaft und zu eigener Daseins- 
freude — um diese anspruchsvollen 
Fragen gruppieren die Filmschöpfer 
eine episodisch gebaute Fabel. Eine 
Fülle von dramatisch zugespitzten 
Situationen und kräftig skizzierte 
eigenwillige Charaktere wecken Inter- 
esse an einem Alltagsgeschehen, das 
unserem Publikum aus eigenem Er- 
leben nicht fremd sein dürfte. Patent- 
lösungen will und kann auch dieser 
Film nicht anbieten. In die künstle- 
rische Abbildung widerspruchsvoller 
menschlicher Reifeprozesse mischt 


sich der Streifen jedoch ehrlich und 
engagiert ein. Die kritische Sicht auf 
die Lebenshaltungen der mittleren 
Generation kann ein durchweg tem- 
peramentvoll spielendes Ensemble 
verstärken. Cornel Coman (als Dinu 
Bunea) liefert das Porträt eines Man- 
nes in den besten Jahren, der zwi- 
schen Verantwortung und Verzicht zu 
neuen Einsichten finden muß. Auf die 
Leinwand kommt eine Liebes- und 
Gegenwartsgeschichte, die zum 
Nach- und Weiterdenken anregen 
kann. 


UN. 


DIE LETZTEN 
SOMMERTAGE 


Originaltitel: Ultimele Zile ale Verii 
Ein rumänischer Farbfilm 

aus dem Jahre 1976 

BUCH: Constantin Stoikiu 

REGIE: Savel Stiopul 

KAMERA: Gheorghe Cristea, Stefan 
Fay Stefan, Florin Paraschiv 
MUSIK: Hari Maiorovici 
DARSTELLER: Cornel Coman (Dinu), 
Maria Rotaru, Adriana lonescu, 
Ovidiu Juliu Moldovan, 

Matei Alexandru, 

Constantin Draganescu 


Dinu hat eine hervorragende Sekretärin, sie ist immer da, wenn sie 
gebraucht wird, und sie weiß auch immer, was er braucht, 


Wartet Dinu überhaupt noch auf sie? 
Braucht er überhaupt etwas 

außer seiner Arbeit — 

und ausreichend Mokka? 

(Foto oben) 


Sie ist fortgelaufen, von der Bau- 

stelle, von dem Mann, der an ihre 
Liebe glaubte, nach Bukarest, zu 

dem, den sie heiraten wird. 

(Foto unten) 
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HADIATOU BARRY 
in dem neuen Kinderfilm der Br 


